 de IDEI, despre care trebuie să știți ARTĂ Susie Hodge i eu Susie Hodge ARTĂ de IDEI, despre care trebuie să știți presa papcompress Cuprins Introducere DE LA ANTICĂ LA POST-RENAȘTERE Artă primitivă Artă egipteană antică greacă arta clasica Arta budistă Arta bizantină Gotic Renașterea timpurie Înalta Renaștere Manierism DISTRIBUȚIE baroc Epoca de aur Pictura olandeză Rococo Neoclasicismul Romantism Academicism Ukiyo-e IESIREA MODERNISMULUI Frăția prerafaelită Realism Impresionism Simbolism și estetism Post-impresionism Neoimpresionismul Art nouveau și secesionism Fauvism Expresionism Cubismul Futurism Xing hanga DIFERIT ȘI ÎNDRĂZNEAZĂ Dada Suprematism Constructivism Neoplasticism Bauhaus Pictura metafizică Harlem Renaissance Muralismul mexican Noua semnificație Suprarealism Realism social Expresionismul abstract Pictura câmp color CALĂRI NECUNOSCUTE Pop Art Op art Minimalism Conceptualism Performanță Land art Neoexpresionism Hiperrealism Media art Glosar de termeni Index Introducere De-a lungul istoriei omenirii, arta a îndeplinit diverse funcții și a fost întotdeauna o oglindă care reflectă epoca sa În cele mai simple manifestări ale sale, a fost o formă de comunicare sau de decorare a locuinței, dar de-a lungul timpului a început să servească la multe alte scopuri, precum cultele religioase, propaganda, comemorarea morților, exprimarea opiniei publice, interpretarea realității, reprezentarea frumuseții , reflectarea stărilor emoționale Misterios și misterios, uneori ne deranjează sau ne încurcă complet atunci când nu suntem în stare să înțelegem sau să explicăm Această carte este despre multele idei care au fost întruchipate în artă din timpurile preistorice până în zilele noastre Se ocupă de lucrări create la un anumit moment în anumite circumstanțe Analizăm procesul de îmbinare și îmbinare a elementelor precum tradiția, tehnologia, materialele, mediul înconjurător, evenimentele sociale sau politice, caracteristicile personale, în urma cărora apar idei noi neașteptate, inspiratoare Cartea examinează, de asemenea, legăturile dintre artă și procesele sociale și modul în care rezultatul creativității poate fi șocant sau inspirator, frumos sau de-a dreptul urât Urmând o cronologie destul de grosieră, cartea începe cu arta primitivă și include o serie de idei revoluționare, cum ar fi capodopere renascentiste, pictura și sculptura din secolul al XVI-lea și pictura lumii fluide din Japonia Maeștri din diferite vremuri, culturi și țări au creat o mare varietate de stiluri și imagini, iar rolul artistului în societate s-a schimbat în funcție de epoca și locul acțiunii Ultimele secțiuni ale cărții sunt dedicate puternicului val de idei din secolele al XIX-lea și al XX-lea, de la activitatea revoluționară a impresioniștilor și dezvoltarea artei abstracte până la reacția și noile interpretări generate de cele două războaie mondiale Ultimul capitol explorează unele dintre cele mai recente tendințe care reflectă posibilitățile uimitoare și imprevizibile ale viitorului artei I din Antichitate până la Post-Renaștere Art primitiv ( - î Hr ) Ideea că arta are o natură magică și este capabilă să influențeze sufletul uman a fost larg răspândită în multe societăți primitive Puține exemple de artă preistorică au supraviețuit până astăzi Sistemele sociale și ideile religioase pe care le ilustrează erau evidente și de înțeles pentru oamenii din trecut Dar astăzi nu putem decât să speculăm Arta s-a născut cu mult înainte de apariția scrisului Deci nu se știe dacă cele mai vechi exemple de creativitate artistică descoperite sunt tipice perioadei lor istorice – și dacă sunt opere de artă în general Cele mai vechi imagini care pot fi considerate cu siguranță artă sunt din epoca târzie a pietrei, în special din perioada cuprinsă între și î Hr î Hr - în acest moment oamenii pictau și zgâriau pe pereții peșterilor lor și locuințe de piatră ale animalelor, scene și modele de vânătoare, au lăsat amprente ale mâinilor Epoca de piatră este împărțită în patru perioade principale: Paleoliticul inferior și mediu ( - î Hr ); Paleoliticul superior ( - î Hr ); Mezolitic ( - î Hr ) și neolitic ( - î Hr ) Oamenii din paleolitic erau vânători și culegători În timpul mezoliticului și neoliticului, ei s-au apucat de agricultură și, prin urmare, au câștigat un control mai mare asupra propriului destin Stilurile și obiectele de artă s-au schimbat în aceste perioade, SAGEATA TIMPULUI — OOOdone - OOOdone Paleoliticul inferior și mediu Perioada de răcire și înghețare parțială Oamenii încep să facă unelte de piatră, care au influențat dezvoltarea artei Paleoliticul superior În Europa apar primele desene rupestre și figurine feminine cunoscute În Australia - primele exemple de artă rock timpurie din Oceania arta primitiva „Sala taurilor” Desene incredibil de realiste ale animalelor: zimbri, cai și căprioare par să se repezi în panică de-a lungul pereților și tavanului peșterii Imaginile au fost pictate cu pulberi colorante - roșu și galben ocru, umbrie, cărbune și cretă, care au fost măcinate pe palete de piatră și amestecate cu grăsime animală, apoi aplicate pe pereții peșterii cu degete, fragmente de pietre, crenguțe, smocuri din mușchi sau perii din păr de animale Mulți au fost probabil extrași dintr-o viață moartă Naturalismul desenelor, reprezentarea frecventă a animalelor străpunse de sulițe sau săgeți, suprapunerea parțială a unor desene cu altele, amplasarea lor în cele mai inaccesibile părți ale peșterii - toate acestea sugerează că procesul de desen în sine a fost un ritual magic conceput pentru a asigura succesul în vânătoare Pictura rupestră Lasko î Hr ІShіTV î Hr B - î Hr mezolitic Se termină epoca glaciară, se dezvoltă agricultura și creșterea vitelor Picturile rupestre apar în India, Algeria și Sahara Ceramica este produsă în China, Franța, Germania, Slovacia, Cehia și Persia Neolitic Se dezvoltă producția de ceramică, în Asia apare mătasea, se construiesc primele complexe megalitice Scrisul apare în Egipt și Sumer Arta olmecă se dezvoltă în Mexic din antichitate până în post-renaştere Esența desenului, în principiu, a rămas aceeași ca în timpurile preistorice Ea leagă omul și lumea într-un singur întreg Este magie* Keithharing dar ideea de bază – o operă de artă ar putea fi folosită pentru a face vrăji sau a prezice viitorul – a fost păstrată Cele mai faimoase lucrări de artă preistorică sunt picturile rupestre create în urmă cu - de ani în Franța, Spania, Italia, Portugalia, Rusia și Mongolia Cele mai izbitoare dintre acestea se găsesc la Lascaux, în sud-vestul Franței, cu aproximativ de desene și de imagini în relief în două peșteri uriașe În ciuda faptului că artiștii au lucrat în amurgul cavernos, desenele extrem de strălucitoare și distincte demonstrează o abilitate extraordinară în a descrie perspectiva, forma și mișcarea Se crede că arta preistorică făcea parte dintr-un ritual - cu ajutorul imaginilor au atras noroc, adică arta ar trebui să influențeze mistic viitorul - întreaga comunitate sau un individ FERTILITATE ȘI ALIMENTARE Imaginile sculpturale, după ideile anticilor, posedau și puteri supranaturale Primele sculpturi au fost realizate din fildeș, piatră sau lut Mici figurine de femei desfăcute, descoperite în Austria, sunt sculptate din calcar, înălțimea lor este de cm Datate cu aproximativ î Hr , figurinele sunt cunoscute sub numele de „Venus paleolitic” Acestea și figurine similare, găsite în diferite părți ale Europei, reprezentau cel mai probabil un simbol al fertilității Puterea, credințele și religia Există multe interpretări ale artei primitive Aproape sigur a servit ca o protecție împotriva forțelor naturii și a spiritelor rele; multe urme umane au fost găsite în fața desenelor rupestre, care atestă cultul religios la aceste imagini Între timp, imaginile unei persoane din arta paleolitică sunt rare și întotdeauna extrem de schematice - probabil, artistul credea că prin artă se poate capta sufletul unei ființe vii Instabilitatea surselor de hrană i-a forțat pe oameni să caute modalități de a influența situația și au căutat să stabilească relații bune cu forțele invizibile Imaginile erau o modalitate de a-ți controla propriul destin Nu se știe dacă credeau în mulți zei sau într-o singură ființă supremă, dar ideea unei forțe supranaturale comunicată prin artă a rezistat de mii de ani arta primitiva În mezolitic, arta se mișcă din întuneric peșteri pe suprafețe deschise la lumina zilei, imaginile în sine devin mai stilizate și oamenii apar mai des pe ele Figurinele unei persoane sunt încă abstracte, dar aproape întotdeauna această persoană este un războinic Ideea mezolitică a unui om care conduce lumea și nu este victima acesteia, s-a reflectat în faptul că oamenii s-au reprezentat în acțiune Femei- pictori Se crede că artiștii preistorici erau bărbați Dar studii recente arată că printre artiști FUNCȚIE ȘI FORMA În perioada neolitică, viața a devenit mai stabilă, oamenii cultivau plante, păseau animale, iar vânătoarea a fost înlocuită cu agricultură și păstorit În această perioadă, au fost construite structuri megalitice precum Stonehenge în sud-vestul Angliei și Beltany în Irlanda, cu faimoasa lor astronomie erau multe femei Este probabil că rolul femeii în societatea primitivă a fost mult mai important decât se credea până acum elemente Nu este clar cum au fost mutate aceste pietre uriașe și care a fost ideea din spatele construcției megaliților, mai ales după ce generațiile ulterioare le-au folosit în multe alte scopuri Potrivit principalelor teorii care explică originea megaliților, aceștia ar putea fi centre de vindecare, locuri de înmormântare, altare pentru a se închina soarelui și lunii, spiritelor ancestrale sau doar calendare grandioase Dovezile arheologice confirmă că Stonehenge, de exemplu, a servit drept cimitir în ultimii de ani de existență Iar venerarea soarelui și a lunii a fost percepută de oameni ca o modalitate de a comunica cu forțele supranaturale Credințe nemuritoare Ideea originală din spatele artei a rezistat de sute de ani Într-o varietate de direcții artistice, a existat ideea că arta are puteri magice, deoarece există niște puteri superioare în afara lumii vizibile, iar artistul este capabil să influențeze lumea prin simboluri, reproducând experiența sa în imagini înghețate Deoarece nu există dovezi scrise, putem doar presupune că astfel de idei mărețe sunt ascunse în spatele operelor de artă preistorice Dar, judecând după locul unde au fost găsite aceste lucrări, ce anume și cum sunt descrise, este foarte probabil că acestea au servit tocmai unor scopuri spirituale În materia uscată Arta este magică din Antichitate până în Post-Renaștere Arta Egiptului Antic ( - î Hr ) Civilizația Egiptului Antic a existat de aproximativ de ani, iar în acest timp stilul artei egiptene nu s-a schimbat prea mult Primii artiști au dezvoltat un sistem pentru a descrie totul în lume, iar ideile lor au fost transmise generațiilor următoare Canoanele au devenit o regulă de nezdruncinat, nimeni nu a îndrăznit să se abată de la standard sau să adauge tușe individuale muncii lor Egiptenii, ca reprezentanții altor civilizații antice, credeau profund în magie și în existența zeilor, care trebuiau potoliți pentru a se asigura de mânia lor Și pentru că operele de artă au fost create din considerente practice Miezul religiei egiptene era credința în viața de apoi Artă PENTRU MORȚI Majoritatea capodoperelor artei egiptene au fost create pentru înmormântare; nu trebuia să fie privite de niciunul dintre oamenii vii Și nu contează că ni se par interesante - au fost create cu scopuri complet diferite Răspunsul se află în numele egiptean al sculptorului: „cel-care-ține-în-viu” Acesta a fost tocmai rolul tuturor artiștilor egipteni antici - să nu decoreze, să nu trezească admirația, să nu atragă noroc, ci să-i ajute pe morți (și pe bogați) să ajungă în viața de apoi, să câștige aprobarea zeilor și să-și petreacă zilele cu același confort ca pe pământ Prin urmare, mormintele au fost decorate cu obiecte de uz casnic și scene din viața de zi cu zi SAGEATA TIMPULUI - î Hr circa î Hr î Hr î Hr Pentru prima dată, cuvintele imnurilor religioase au fost înscrise pe pereții mormintelor regale A fost instalat un sistem de marcare a unui desen și mostre pentru sculptură Perioada dinastiei a XVIII-a când a apărut cel mai mare număr de opere de artă Zeii egipteni au început să fie reprezentați în grupuri, subliniind relația lor de familie arta egipteana antica Pietre funerare egiptene antice Piatra funerară a Reginei Nefertari este o piatră funerară regală tipică din această perioadă Decorat cu texte religioase și reliefuri colorate care o înfățișează pe regina în timpul vieții sale, trebuia să-i faciliteze tranziția către o altă lume În portretul, creat în jurul anului î Hr , Nefertari este înfățișat la un joc de societate, iar desenul corespunde tuturor canoanelor: trunchiul și ochii sunt arătate din față, în timp ce capul, brațele și picioarele sunt prezentate în profil Figurinele de pe masă sunt prezentate și în profil pentru a le reprezenta cât mai clar Inscripția hieroglifică din pictură este o vrajă prin care Nefertari se poate transforma într-o pasăre pentru a-și părăsi trupul pământesc și a începe viața veșnică - î Hr DESPRE - î Hr DESPRE î Hr Domnia lui Akhenaton, care a mutat capitala și a efectuat o reformă religioasă Domnia lui Tutankhamon și restaurarea Tebei ca capitală a Egiptului Revenirea vechilor canoane și stil religios și artistic zece de la antichitate până la postrenaștere Egiptul este un tărâm al contrastelor mari: creații maiestuoase care strălucesc prin praful mileniilor Gustave Flaubert viata defunctului Acolo au fost amplasate și o statuie sau figurine ale defunctului, alături de imagini cu cei care l-au înconjurat în timpul vieții - membri ai familiei și servitori Vechii egipteni credeau că o pictură, relief sau sculptură prind viață de îndată ce ușile mormântului sunt zidite, iar figurina slujitorului devine un slujitor uman, necesar în viața de apoi Pedanteria Artistul a trebuit să înfățișeze realitatea cât mai simplu și cât mai exact posibil Din acest motiv, arta arăta destul de incompletă Interpretările personale, interpretările de intrigi, schițele de viață, frumusețile imaginare, elementele decorative și alte libertăți au fost strict interzise În schimb, pe toată perioada de pregătire, artiștii au trebuit să stăpânească un canon strict și să-l urmeze în pictură, relief și sculptură În ciuda simplității sale aparente, arta egipteană are un sistem izbitor de complex de relații și armonie, care se realizează prin aranjarea geometrică precisă a fiecărui element Evitând stilizarea și incertitudinea, folosind forme și canoane neschimbate, maeștrii egipteni au creat un stil unic și cu totul special, pe care l-au admirat și au încercat să-l imite multe secole de acum înainte Metodă Abordarea artistului asupra muncii a fost metodică și sistematică Pentru picturile murale, mai întâi a fost marcată o grilă, care a fost aplicată cu frânghii întinse vopsite în roșu Apoi au făcut o schiță a desenului conform schiței de pe papirus și, în final, imaginea a fost pictată cu culori strălucitoare simple Nicio încercare de a descrie volumul, perspectiva sau textura Fiecare figură a fost prezentată în perspectiva cea mai caracteristică În același mod, au fost realizate imagini în relief și sculpturi - după model, în conformitate cu cele mai stricte canoane Statuia regretatului faraon trebuia să fie un refugiu pentru sufletul său Dacă statuia ar fi fost făcută din piatră dură, acest refugiu ar putea dura pentru totdeauna Reguli de imagine Părți ale corpului și trăsăturile faciale ale unei persoane au fost descrise în cea mai înțeleasă, perspectivă tipică; caracterele variază în mărime Soții erau mai înalți decât soțiile lor și ambii erau mult mai înalți decât servitorii lor Femeile erau pictate în ipostaze nemișcate, iar bărbații în acțiune activă Pielea bărbaților era de o nuanță mai închisă, roșu-maro, iar pielea femeilor era galben deschis Pentru case, copaci, bărci, au ales întotdeauna „vedere laterală”, pentru râuri și pești – „vedere de sus” Pentru fiecare dintre zeități, dintre care erau mai mult de două mii, existau și reguli speciale arta egipteana antica unsprezece Imagini Adesea au adăugat simboluri pe înțelesul zeilor: un scarabeu - un simbol al creației, o broască și o rață - fertilitate Mâinile statuilor așezate erau încrucișate pe genunchi, în timp ce cele care stăteau în picioare aveau un picior ușor întins înainte Deoarece în sculptură au existat aceleași canoane de nezdruncinat ca și în pictură, nu există nicio asemănare individuală de portrete chiar și în statuile faraonilor Constanța este mult mai importantă decât naturalismul Egiptenii credeau că fiecare decedat (de obicei de origine regală, dar uneori reprezentanți ai celei mai înalte nobilimi) ar trebui să fie închis într-un mormânt personal Zeii recunosc persoana, acceptă toate apelurile la rugăciune și sacrificiile și îl duc pe decedat în viața de apoi pentru viața veșnică Faraonul Akhenaton În trei mii de ani, un singur faraon a încercat să schimbe sistemul religios și arta egipteană După ce a crezut într-un singur zeu suprem, Aton, sursa luminii și a vieții, faraonul Akhenaton i-a îndemnat pe artiști să se îndrepte către viață, să nu se concentreze pe moarte, să creeze imagini realiste vesele Dar această perioadă nu a durat mult Preoții au considerat părerile sale o erezie, iar după moartea lui Akhenaton, în timpul domniei ginerelui său Tutankhamon, canoanele originale au fost restaurate Lucrările de non-ficțiune din perioada reformei sunt mult mai originale decât creațiile de-a lungul istoriei egiptene Trei aspecte Arta egiptenilor a rămas neschimbată de-a lungul existenței sale: nu a existat nicio perioadă timpurie, nici o dezvoltare, doar o singură dată în istoria sa s-a încercat o reformă Arta celei mai vechi perioade a fost la fel de rafinată și perfectă ca și creațiile vremurilor de mai târziu S-a născut din cele trei idei principale ale culturii egiptene: religie, moarte și loialitate față de regulile stabilite În materia uscată Arta a ajutat morții din Antichitate până în Post-Renaștere Arta clasică greacă (circa - î Hr ) Interesul grecilor antici pentru om, rațiune și natură s-a reflectat pe deplin în artă Admirarea pentru om și natură s-a exprimat în mare atenție față de realitatea înconjurătoare, dar, în același timp, admirația pentru frumusețea vieții a dus la idealizarea acestor observații Amestecul de naturalism și idealism a luat forma pe care astăzi o numim artă clasică greacă Unirea orașelor grecești a luat contur după victoria grecilor asupra perșilor în anul î Hr Sentimentul de forță și încredere, speranțe pentru o viață liniștită care i-a cuprins pe greci, s-au manifestat într-o nouă înflorire a artei Avântul creator a afectat viețile mai multor generații, dar tocmai cei treizeci de ani de existență ai unirii orașelor au devenit cei mai productivi Excelență tehnică Spre deosebire de maeștrii egipteni, grecii erau interesați de viață, nu de moarte Toate eforturile lor au fost îndreptate spre dezvoltarea personală Jocurile Olimpice (prima mențiune despre ele datează din î Hr ) mărturisesc dorința de perfecțiune fizică Susținând valorile care există în societate - calități intelectuale și fizice ideale - artiștii au înfățișat trupuri perfecte într-un spațiu impecabil Credința că zeii sunt ca oamenii ideali făcea parte din cultul frumuseții TIMP PTREPD î Hr î Hr î Hr Perșii au invadat Grecia, dar au fost învinși a început era clasicilor Construcția Partenonului începe la Atena arta clasica greaca Aruncător de disc Combinația de elemente autentice și ideale reflectă atât reverența grecilor pentru frumusețea fizică, cât și meritul intelectual al artiștilor Niciodată până acum sculptorii nu au copiat modele vii Aruncatorul Disco al lui Myron, creat în jurul anului î Hr , este un exemplu convingător de sculptură care înfățișează un corp în mișcare Deși originalul a fost pierdut, au supraviețuit câteva exemplare romane Această copie a statuii originale înfățișează un tânăr atlet în momentul în care este gata să arunce un disc greu și corpul este întors înainte de aruncare Aspectul fizic al aruncatorului de discuri a stârnit admirația universală: corpul său este armonios și calm, mușchii de relief sunt încordați, dar nu hipertrofiați Întreaga figură este expresivă, realistă și fără cusur - oricât de corect este acest mod de a arunca discul! Copie după „Discobolus” al lui Miron î Hr î Hr în jurul anului î Hr Myron creează „Discobolus” Phidias creează o statuie colosală a Atenei Parthenos, cea mai venerată imagine a ooginilor ATHINEi Phidias completează statuia lui Zeus care va deveni cunoscută ca una dintre cele șapte minuni ale lumii Sculptorul Praxiteles creează o statuie a Afroditei, primul nud feminin în mărime naturală din sculptura clasică din Antichitate până în Post-Renaștere contrapost Inventat de maeștrii Renașterii italiene, termenul „contraposto” descrie tehnica de a descrie o figură umană atunci când se transferă greutatea corpului pe un picior - în timp ce umerii și brațele sunt situate într-un plan diferit de pelvis și picioare În timpul Renașterii, artiștii considerau acest unghi ideal pentru un portret și îl copiau adesea, recunoscând că Poliklet a fost cel care a aplicat prima tehnică în opera sa Cea mai puternică ascensiune creativă a fost observată în Atena, unde operele de artă - reliefuri, picturi, statui - au împodobit centrele publice și religioase Printre intrigi se numără mituri, eroi, zei și zeițe Toate personajele au fost portretizate ca tinere, pline de forță, zvelte, cu trunchi proporțional impecabil și membre musculare Aceasta a fost ideea revoluționară Anterior, în toate culturile, obiectele reprezentate erau simplificate sau stilizate în mod deliberat Aici, pentru prima dată, artistul a studiat îndeaproape modelul și a încercat să-l înfățișeze cât mai credibil Pentru prima dată au apărut perspectiva și textura, iar în încercarea de a reflecta viața adevărată, artiștii nu au ratat niciun detaliu Chiar și puternic deteriorate, lucrările acestei perioade sunt exemple de măiestrie și observație a creatorilor Datorită particularităților climatului și, de asemenea, pentru că multe picturi au fost pictate pe lemn, majoritatea lucrărilor picturii grecești nu au supraviețuit, dar există copiile lor antice romane Vopseaua a fost uzată de pe statui, dar fețele lor vii trebuie să fi provocat o încântare incredibilă cetățenilor obișnuiți care nu mai văzuseră niciodată așa ceva Sculptori-inovatori Pentru prima dată în istorie au devenit cunoscute numele artiştilor care s-au remarcat din masa generală a artizanilor anonimi Trei sculptori au stat la originile artei clasice, iar tradițiile artistice ale școlilor lor au continuat mult după moartea lor Myron din Elefthera a lucrat în jurul anilor - î Hr A creat statui de zei și eroi, dar a devenit faimos pentru imaginile sale cu sportivi în ipostaze puternice și dinamice Fidia ( - î Hr ) este considerat unul dintre cei mai mari sculptori greci care au contribuit la ascensiunea Atenei după victoria asupra perșilor Fidia a fost responsabil pentru construcția principalelor sculpturi ale orașului: a supravegheat construcția Partenonului și a creat decorațiunile sculpturale ale acestuia Statuia lui Zeus din Olimpia a fost considerată în antichitate una dintre cele șapte minuni ale lumii De asemenea, este autorul a două statui ale Atenei de pe Acropole, dintre care una era atât de mare încât putea fi văzută de departe, de pe mare Lucrarea lui Phidias se caracterizează printr-o atenție deosebită la detalii și o execuție pricepută a pliurilor din țesătură Contemporanul său a fost sculptorul Polikleitos, care a lucrat în secolele V - începutul secolului IV î Hr El a creat idealul gvo e Dragostea noastră pentru frumos nu trebuie să ducă la extravaganță; dragostea noastră de discreție nu ar trebui să ne facă maleabili Pericle (aproximativ - î Hr ) figuri în ipostaze naturale relaxate, pe care maeștrii Renașterii le-au putut repeta mai târziu Contraposto este considerat o trăsătură caracteristică stilului său Proporții ideale Raportul de aur, așa cum o numeau grecii, este un raport de proporții care este plăcut ochiului uman Raportul de aur a fost folosit pentru prima dată de egiptenii antici, iar secole mai târziu, Leonardo da Vinci a exprimat acest raport ca număr „phi”, în onoarea lui Phidias, care a folosit aceste proporții în lucrarea sa Secțiunea de aur corespunde parametrilor externi ai Partenonului și tuturor sculpturilor grecești De exemplu, în statuia Atenei, distanța de la vârful capului până la ureche corespunde distanței de la frunte la bărbie sau de la nară la lobul urechii Vaze grecești Inițial, ceramica nu a fost considerată o formă de artă, dar grecii au apelat la ea în căutarea perfecțiunii Ceramica lor nu era doar realizată cu pricepere și elegantă ca formă, ci și decorată cu picturi Maeștrii perioadei clasice au descris compoziții complexe de grup pe suprafețele vaselor ceramice Picturile pe ceramică ne dau o idee despre picturile acelei vremuri, deoarece pictorii de vaze foloseau experiența marilor artiști, contemporanii lor, ale căror lucrări sunt acum pierdute iremediabil În materia uscată Realismul perfectiunii din antichitate până în post-renaştere Arta budistă (circa î Hr - ) Budismul și arta sa există de peste de ani Aproximativ - de ani la i e Maeștrii indieni au început să creeze iconografia și simbolismul budismului, contribuind la răspândirea învățăturii Timp de de ani, artiștii budiști au folosit idei împrumutate de la autori romani, care, la rândul lor, au fost influențați semnificativ de modelele grecești antice Arta budistă a ilustrat povestea lui Buddha și a interpretat evenimente din experiența profesorului spiritual și fondator al budismului, Siddhartha Gautama Religia sa răspândit din regiunile de nord ale Indiei prin Asia Centrală, de Est și de Sud-Est În arta budistă timpurie, Buddha nu era reprezentat în formă umană Prezența lui era indicată simbolic, sub forma unei flori de lotus, a unei amprente, a unui tron gol sau a unui spațiu sub baldachin Artiștii au creat imagini plate stilizate Se presupunea că, studiind imaginea, adepții se vor apropia de o înțelegere mai completă a budismului sau chiar vor fi capabili să ajungă la iluminare Imagine de odihnă Primele imagini ale lui Buddha în formă umană au apărut în secolul I în regiunea Indiei cunoscută sub numele de Gandhara Arta de acolo era sub evidentă influență greacă și romană, deoarece Buddha era adesea înfățișat cu părul creț, ca imaginea romană a lui Apollo Era îmbrăcat într-o togă romană și purta ornamente romane Treptat, stăpânind stilul narativ realist plin de viață al artei romane, SAGEATA TIMPULUI în jurul anului î Hr e aproximativ î Hr aproximativ î Hr aproximativ î Hr În Limbini (acum un district din Nepal) Siddhartha Gautama sa născut în familia regală Prințul Siddhartha devine profesor de religie Artiștii folosesc simboluri pentru a descrie scene din viața lui Buddha Artiștii lui Gandhara, după modele grecești și romane, își creează propriile imagini ale lui Buddha arta budistă artiștii l-au combinat cu simbolismul perioadei timpurii, rezultând un stil mai individual În alte părți ale Indiei, artiștii și-au creat propriile stiluri și interpretări ale imaginii lui Buddha Arta lui Gandhara a influențat sculptura Mathura, un oraș din nordul Indiei, iar apoi aceste idei au pătruns în China, Coreea și Japonia Maeștrii Mathura au interpretat diferit imaginea lui Buddha: corpul lui era rotunjit, ca și cum ar fi revărsat de energie sacră (prana), iar o mantie îi acoperea umărul stâng În India de Sud, Buddha a fost înfățișat cu un umăr drept acoperit și o expresie foarte serioasă pe față - acest stil este tipic pentru Sri Lanka Treptat, imaginea lui Buddha a devenit una dintre cele mai populare în budism; deşi originalul alegoric Buddha care medita (secolele IV-VI) Imperiul Gupta Perioada guvernării Gupta, care a durat din secolul al IV-lea până în secolul al VI-lea în nordul Indiei, este uneori numită epoca de aur A fost o perioadă a invențiilor și descoperirilor științifice, a dezvoltării tehnologiei, literaturii, matematicii, astronomiei, filosofiei și artei Baza imperiului a fost civilizația clasică, pacea și prosperitatea domnea în ea Pictori au creat multe opere de artă, inventând propria lor „imagine ideală” a lui Buddha, care a combinat experiența lui Gandhara și Mathura Buddha Gupta avea părul ondulat și pleoapele închise Buddha Gupta a devenit un arhetip pentru generațiile viitoare de artiști din întreaga Asia î Hr B aproximativ - aproximativ Împăratul chinez Han Wudi a oferit două statui de aur lui Buddha Budismul devine epoca domniei Gupta Declinul religiei oficiale budiste marchează o epocă de aur în istoria artei din India în China India, când arta budistă în atingerea perioadei de glorie optsprezece de la antichitate până la postrenaștere simbolurile au continuat să fie o parte importantă a artelor vizuale, dar nu mai erau principalele În toate reprezentările, expresia lui Buddha este senină și mâinile lui sunt încrucișate într-un gest simbolic; părul este legat într-un coc la coroană, iar hainele, care amintesc încă de vechea toga romană, au căpătat treptat trăsături indiene mai tradiționale Instruirea religioasă Ca și alte arte religioase, budistul a fost un instrument de instruire spirituală, trebuia să concentreze atenția adeptului și să predea bazele doctrinei În plus, arta budistă a contribuit la dezvoltarea abilității de meditație Adeptul s-a concentrat asupra obiectului de artă și a contemplat simbolismul său complex În procesul de contemplare, budiștii au căutat să experimenteze o trezire spirituală În secolele următoare, a apărut o nouă formă de budism, cu mult mai mulți zei și ritualuri complicate Un grup complet nou de zeități a fost descris în același stil cu Buddha și simbolismul său La început, nu existau reguli și tradiții, dar în timp au început să apară elemente recognoscibile, care au căpătat treptat o importanță cheie Este important ca aceste elemente să fie repetate în mod constant și oamenii le-au recunoscut, deoarece ideea principală a artei budiste a fost să transmită intriga și semnificația sa cât mai clar posibil Când o persoană înțelege exact la ce se uită, aceasta contribuie la trezirea și întărirea credinței Ființele Bodhisattva iluminate sunt indivizi iluminați, sau „înțelepți”, care ei înșiși sunt gata să devină Buddha și să-i ajute pe alții să atingă acest scop Cuvântul „bodhisattva” provine din sanscritul „bodhi” (iluminare) și „sattva” (ființă, esență) Buddha este capabil de compasiune infinită și infinit de înțelept, iar bodhisattva este capabil să îndure orice suferință pentru a ajuta alte ființe vii Din cele mai vechi timpuri, chiar și atunci când totul era deja canonizat, artiștii și-au adus propriile interpretări imaginilor Proporții ideale Indiferent de stil, imaginea lui Buddha este întotdeauna un model de armonie și seninătate Acest lucru a fost realizat prin respectarea proporțiilor fizice pe care le-au urmat toți artiștii Indiferent de dimensiune, fiecare imagine a lui Buddha s-a conformat acestor proporții În arta budistă, proporțiile ideale erau considerate a reprezenta una dintre cele zece manifestări sau calități perfecte Buddha arta budistă Gândul transformat în acțiune este mai important decât gândirea existentă de la sine; Buddha bodhisattvasi Erau înfățișați ca niște creaturi frumoase asemănătoare unui zeu, îmbrăcate în țesături luxoase, în decorațiuni minunate, vesele și senine, în ipostaze relaxate Pe măsură ce budismul, și odată cu el diferitele stiluri artistice și interpretări ale lui Buddha, s-au răspândit în Asia, o varietate de simboluri au trecut de la o cultură la alta Unele aspecte erau radical diferite, în timp ce altele erau aproape identice Culoarea și poziția mâinilor sunt două elemente simbolice care au intrat în tradiția artistică a diferitelor țări Ochii simbolizează înțelepciunea, floarea de lotus simbolizează creșterea spirituală, svastica aduce noroc și prosperitate, baldachinul înseamnă protecție, iar „roata legii” reprezintă învățăturile lui Buddha și calea către iluminare Culoarea are, de asemenea, o semnificație universală în arta budistă: cinci culori - alb, galben, roșu, albastru și verde - însoțesc transformarea spirituală a unui adept meditativ, așa că sunt prezente în arta diferitelor țări Fiecare are propriul său sens Albastrul, de exemplu, înseamnă pace și înțelepciune, albul înseamnă cunoaștere și învățare, verde înseamnă energie și acțiune Concluzie Arta promovează meditația și transformarea spirituală douăzeci de la antichitate până la postrenaștere O! Arta Bizanțului (aproximativ - ) Odată cu răspândirea creștinismului în Europa, realismul artei grecești și romane a fost uitat Statuile erau considerate idoli, iar imaginea pozitivă a oamenilor obișnuiți a fost dezaprobată, deoarece, conform doctrinei creștine, o persoană nu ar trebui să fie înălțată deasupra lui Dumnezeu Creștinii credeau că Dumnezeu a fost cel care le-a dat artiștilor abilitățile lor, așa că arta este menită doar să transmită oamenilor mesajele Sale Arta creștină s-a născut cu mult înainte ca împăratul roman Constantin să fie botezat în și să declare creștinismul religie de stat Cele mai vechi monumente ale artei creștine sunt picturile de pe pereții și tavanele catacombelor, unde se adunau în secret adepții acestei religii interzise Desenele au fost executate destul de grosolan, dar acest lucru nu a contat prea mult, deoarece au fost menite doar să ilustreze ideile creștine și deloc să trezească admirația pentru priceperea artistului În imaginile scenelor biblice, Hristos semăna adesea cu Apollo, iar Dumnezeu Tatăl semăna cu Zeus și Jupiter, astfel încât privitorul, obișnuit cu canoanele grecești și romane, recunoștea imediat imagini divine în ele Cu toate acestea, aceasta a fost singura reamintire a artei clasice, deoarece creștinii au respins multe dintre vechile concepții artistice în efortul de a se concentra asupra învățăturii Bisericii lor Ei, de exemplu, au refuzat orice imagini de nuditate, precum și detaliile comploturilor, I Împăratul Constantin a acceptat creștinismul Împăratul Constantin a redenumit Bizanțul Constantinopol, care a devenit noul centru al artei creștine Fall Western Imperiul Roman Împăratul Leon al III-lea a interzis reprezentarea imaginilor sfinte, provocând un val de iconoclasm gvo Bizanț Bizanţul pentru că o operă de artă nu ar trebui să expună Biblia, ci doar să reamintească privitorului slava Domnului și sfințenia Scripturii Sale Inspirând analfabeții în , împăratul Constantin a mutat capitala Imperiului Roman în Bizanț, redenumind orașul Constantinopol Curând, creștinismul a devenit principala religie în întreg statul În Bizanț însuși, au fost construite bazilici creștine, au fost create fresce, iar mozaicurile au devenit cea mai comună tehnică decorativă Odată cu ideile creștine, noua artă s-a răspândit în Europa - Ravenna, Veneția, Sicilia, Grecia și Rusia Mozaicele, icoanele, manuscrisele decorate cu miniaturi, fresce și reliefuri au adus în lume miracolul Scripturii cu unicul scop de a arăta oamenilor cum trebuie să acționeze pentru a intra în Împărăția Cerurilor Întrucât majoritatea publicului era ignorant, toată arta era pătrunsă numai de spiritul Bibliei, astfel încât credincioșii să se poată concentra în timpul rugăciunii și, în același timp, să promoveze convertirea a tot mai mulți adepți Mozaicurile strălucitoare și fundalul auriu al icoanelor au insuflat reverență, ceea ce a contribuit în mare măsură la popularizarea creștinismului După căderea Imperiului Roman de Apus (a durat mai bine de de ani, dar actul final a avut loc în ), partea sa de est - Bizanțul - nu a avut de suferit Termenul „bizantin” a ajuns să fie folosit pentru a descrie regiunea geografică a Imperiului Roman de Răsărit și anumite trăsături stilistice caracteristice artei creștine, care de atunci s-au dezvoltat în această parte a Europei Slavă Domnului artiștii bizantini, de regulă, aparțineau structurilor religioase; majoritatea erau călugări Întrucât imaginea realistă era contrară celei de-a doua porunci („nu-ți face idol și nicio imagine”, Ex , : ), realismul nu era apreciat, așa că sculptura era absolut nepopulară În pictură și mozaicuri, figurile au fost reprezentate în două dimensiuni, fără clarobscur și perspectivă Stăteau cu fața plină, priveau drept înainte, cu aproape aceeași expresie pe fețe Hainele au căzut în multe falduri, așa că forma corpului nici nu a fost ghicită În timp ce artiștii din perioada clasică au căutat să înfățișeze viața pământească în detaliu, maeștrii bizantini au folosit tehnici mai simbolice, deoarece privitorul nu trebuia să le admire priceperea sau să confunde arta cu viața Fundalul a fost întotdeauna auriu, pentru - Imaginile religioase sunt din nou permise oficial, arta bizantină înflorește În Marea Britanie, departe de luxul bizantin, este creată Tapiseria Bayeux Constantinopolul este jefuit de cruciați, membrii celei de-a patra cruciade bizantinii au restaurat Constantinopolul, dar imperiul încă a căzut treptat în decădere Capturarea Constantinopolului de turcii otomani I din Antichitate până la Post-Renaștere Pictograme Unul dintre cele mai semnificative elemente ale artei bizantine a fost icoana - imaginea figurii lui Hristos, a Fecioarei sau a unui sfânt Icoane de diferite dimensiuni, ca mijloc de ajutor în rugăciune, au fost amplasate în biserici și case particulare Nu exista realism în icoane, dar oamenii erau înfricoșați de ele, crezând că icoana arată sfințenia figurii înfățișate pe ea Maica Domnului din Oranta este o imagine creștină comună a Fecioarei Maria care se roagă Realizat în secolul al XI-lea în Catedrala Sf Sofia din Kiev, mozaicul o reprezintă pe Maica Domnului cu mâinile ridicate în rugăciune Batista de la centura ei este concepută pentru a șterge lacrimile celor care au apelat la ea pentru ajutor Maica Domnului din Oranta, - , mozaic, Catedrala Sf Sofia, Kiev arta bizantină Ceea ce este Scriptura pentru cei alfabetizați este o icoană pentru cei analfabeti Papa Grigore cel Mare, secolul al VI-lea lucrarea a transmis minunea și măreția lui Dumnezeu și a Sfintei Treimi Bogăția, luxul și un sentiment misterios de altminteri care îmbrățișează o persoană din biserică au fost una dintre principalele modalități de a influența credincioșii, o demonstrație a omniprezenței lui Dumnezeu Simbolurile sacre au devenit o parte integrantă a artei și, odată cu ele, oamenii au înțeles cele mai importante aspecte ale învățăturii creștine Chei reprezentând puterea Bisericii; un pahar, simbol al Sfintei Împărtăşanii şi al iertării păcatului; cruce, simbolul principal al creștinismului, înfățișând însăși crucea pe care a fost răstignit Isus Iconoclasmul Scopul principal al artei bizantine a fost glorificarea lui Dumnezeu si a Sfintei Treimi Drept urmare, au apărut multe imagini ale lui Dumnezeu, Iisus, Fecioarei Maria, sfinți și martiri, iar maeștrii bizantini au dezvoltat noi tehnici decorative pentru a le da aparițiilor mai multă expresivitate Prima mare ascensiune a artei bizantine datează din timpul domniei lui Iustinian I ( - ), care a aliniat dreptul roman cu credința creștină, care, la rândul său, a influențat dezvoltarea artei Dar până în , noțiunea islamică a blasfemiei imaginii unei persoane a condus la faptul că împăratul Leon al III-lea a interzis reprezentarea Sfintei Familii și a sfinților Această perioadă a intrat în istorie ca iconoclastă și a durat până în În acest timp, dezvoltarea tuturor tipurilor de artă a încetat Arta miniaturii Răspândirea creștinismului a contribuit la dezvoltarea scrierii cronicilor: cărturarii creau cărți scrise de mână, mai ales rescriind texte de rugăciune și povești biblice Ei, desigur, au urmat canoanele creștine, dar, în același timp, miniaturile scrise cu grijă în manuscrise erau destinate privirii oamenilor educați, aparținând de obicei celei mai înalte nobilimi sau vârfuri ale clerului În materia uscată Simbolic imaginea creștinismului din Antichitate până în Post-Renaștere Gotic (aproximativ - ) Ca și predecesorii artei bizantine și ai stilului romanic, goticul este profund simbolic și trebuia să trezească admirație în privitorul măreției lui Dumnezeu Toate cele trei stiluri în esență creștine exprimau idei diferite Arta gotică a luat naștere din arhitectura gotică - în acele vremuri, bisericile erau construite pentru a ajunge la rai, iar interioarele lor erau scăldate de lumină care venea prin vitralii uriașe Arta gotică își are originea în Franța în secolul al XII-lea și, răspândindu-se rapid în toată Europa, a ocupat o poziție dominantă în următorii de ani Fundația a fost pusă în - la acea vreme starețul Suger (aproximativ - ) a condus restructurarea bisericii Saint-Denis din Paris Când construcția clădirii înalte a fost finalizată și lumina, „ca cerească”, după cuvintele starețului Suger, a pătruns prin vitraliile, nașterea unui nou stil putea fi considerată împlinită Saint-Denis a devenit un model pentru multe alte biserici cu turle către cer și alte caracteristici inovatoare Artiștii s-au grăbit să împărtășească succesul arhitecților Stilul barbar Termenul „gotic” avea o conotație sincer derogatorie Pusă în circulație în timpul Renașterii, această definiție trebuia să amintească triburile barbare ale goților, care au capturat Imperiul Roman și au distrus arta clasică Artiștii Renașterii au tratat stilul gotic cu dispreț, dar la momentul existenței sale era considerat maiestuos și nobil - iar autorii săi nu aveau nimic SAGEATA TIMPULUI - Abatele Suger conduce restructurarea Bisericii Saint-Denis din Paris, contribuind astfel la nașterea unui nou stil în artă și arhitectură Francisc Pozează Assisi ordin franciscan Construcția catedralei din Chartres, plină cu monumente de artă religioasă Crearea Ordinului Dominican care promovează educația și castitatea gotic dominicani și franciscani În secolul al XIII-lea au fost întemeiate două ordine monahale influente: cele dominicane și franciscan Încă de la început, dominicanii au considerat că rugăciunea și predicarea sunt baza slujirii lor, în timp ce franciscanii au considerat că este suficient să existe în sărăcie, asceză și viață de dragul lui Hristos Dominicanii aveau nevoie de artă informativă și iluminatoare, în timp ce franciscanii preferau imagini ale suferinței, precum cele ale crucifixului și ale martirilor de a face cu căderea Imperiului Roman Arta gotică a căpătat recunoaștere mult mai târziu - pentru originalitatea ideii, care transmite învățătura creștină într-un stil complet nou și plin de viață O mare parte din opera goticului este inseparabilă de istoria Bisericii, deși, desigur, dezvoltarea artei mărturisește creșterea și prosperitatea societății Decorarea catedralelor și bisericilor a fost puternic încurajată Starețul Suger credea că, înconjurat de frumoase opere de artă, rugăciunea unei persoane va deveni mai sinceră și va ajuta la înțelegerea mai bună a lui Dumnezeu Vitralii uriașe ocupau spațiile pereților bisericii, anterior decorate cu fresce Ca niște mozaicuri strălucitoare translucide, vitraliile ilustrau scene biblice și viețile sfinților Din interiorul bisericii, au fost văzute ca niște pietre prețioase strălucitoare, iar când au fost iluminate de lumina strălucitoare a soarelui, un curcubeu multicolor s-a vărsat sub bolțile templului Săracii ignoranți, neînțelegând nici măcar sensul imaginilor, mai simțeau ceva minunat, misterios și sfânt în spațiul din jurul lor ILUSTRAREA IDEEI Artiștii stilului gotic nu s-au străduit atât de mult pentru realism, cât au ilustrat gândirea creștină Arta era serviciul lor religios și o reflectare a atotputerniciei Domnului În perioada timpurie, abilitățile tehnice erau apreciate mai mult decât creativitatea, astfel că artizanul ocupa o poziție mai importantă decât artistul Artistul a căutat să câștige recunoaștere prin dezvoltarea de noi abordări Sculptorii, de exemplu, mai mult decât alți maeștri ai Evului Mediu, au reușit să înfățișeze emoțiile Până la sfârșitul secolului al XII-lea, ei s-au orientat către creațiile grecești și romane supraviețuitoare, împrumutând unele dintre pe la pe la pe la Se naște Niccolò Pisano, considerat fondatorul sculpturii moderne ca formă de artă Nașterea lui Giovanni Cimabue, mentorul lui Giotto di Bon done S-a născut Giovanni Pisano sculptor, pictor și arhitect, fiul celebrului Niccolo Pisano din antichitate până în post-renaştere Cât de viu Sculptorii au căutat să-și facă lucrările la fel de vizibile precum arhitectura gotică și vitraliul Statuile, anterior doar o parte din zid, erau acum plasate la o oarecare distanță de acesta - stil care a dispărut odată cu căderea Imperiului Roman După modelele bizantine și romanice, figurile au fost create alungite, dar acum sculptorul a descris mult mai precis detaliile îmbrăcămintei, expresiile faciale și gesturile Autorul sculpturilor portalului nordic al Catedralei din Chartres a încercat să „reînvie” pe cât posibil statuile Iată personajele Vechiului Testament: Avraam, vorbind cu Dumnezeu și ținând în același timp propriul fiu pregătit pentru jertfă; Moise ținând tăblițele celor Zece Porunci; Samuel sacrificând un miel; David în coroana regală cu o suliță în mână Catedrala din Chartres, portal central, Franța ideile creatorilor lor Dar dacă artiștii greci antici au înfățișat trupuri frumoase, sculptorii din perioada gotică au repetat textele sacre din artele vizuale cu maximă persuasivitate Treptat, artistul a ocupat o poziție din ce în ce mai semnificativă Mulți maeștri au început să semneze lucrarea, luptă pentru recunoașterea meritelor lor Pe lângă vitralii și sculpturi, au apărut fresce, picturi murale, miniaturi și tapiserii Artiștii au introdus o oarecare varietate în lucrările lor, înfățișând oameni în ipostaze mai naturale, dar în haine masive și pliate În ciuda puțin mai multă vitalitate în comparație cu arta creștină timpurie, ei încă nu s-au străduit pentru realismul clasicilor Cu toate acestea, ideea mântuirii i-a inspirat mult pe artiști gotic Un produs nobil strălucește, dar, fiind nobil strălucitoare, această lucrare ar trebui să lumineze mințile pentru ca acestea să se poată muta printre adevăratele lumini către Adevărata Lumină, în care adevărata intrare este Hristos starețul Svyerij mai mult decât ideea de chin veșnic și, în loc de picturi apocaliptice, pe pereții catedralelor au apărut scene din viața lui Hristos, Fecioara Maria și sfinți - iar fețele lor erau pline de compasiune În loc de un fundal auriu, artiștii au folosit mijloace arhitecturale și decorative Goticul internațional În secolul al XIII-lea, mai ales în a doua jumătate a acestuia, a avut loc un boom economic în Europa Și până la sfârșitul secolului următor, dezvoltarea comerțului a dus la creșterea orașelor, apariția universităților și a burgheziei și la răspândirea educației Artiștii, călătorind din ce în ce mai activ, au făcut schimb de idei și tehnologii Iar operele de artă create în Franța, Italia, Anglia, Germania, Austria și Boemia au devenit din ce în ce mai complicate, rafinate și elegante Deși erau inferioare ca naturalețe față de modelele greco-romane, în general, arta s-a dezvoltat în direcția unui mai mare realism și detaliu Mai târziu, acest stil va fi numit Gotic Internațional În materia uscată Răspândirea Cuvântului Domnului I din di Renașterea timpurie (circa - ) Termenul „Renaștere” („Renaștere”) a intrat în uz pe scară largă în secolul al XIX-lea și descrie perioada cuprinsă între aproximativ secolul al XIV-lea până în secolul al XVI-lea, caracterizată printr-o renaștere a interesului pentru filozofie, literatură, arhitectură și arta Greciei antice și Roma Stilul își are originea în Italia, în Florența și Siena, unde artiștii și filozofii, explorând trecutul, și-au înțeles propria personalitate Perioada numită Renaștere a durat suficient de mult și a generat atât de multe idei încât este de obicei împărțită în două - Renașterea timpurie și Înalta Renaștere Deși ideile Renașterii s-au răspândit în Italia și Flandra (acum Belgia și Țările de Jos), și apoi în toată Europa, impactul lor a fost departe de a fi uniform; combinații complexe ale acestor idei au avut ecou în istoria europeană pentru încă de ani Până la sfârșitul secolului al XV-lea, datorită dezvoltării comerțului, invenției tiparului în Europa și interesului crescut pentru educație în legătură cu aceasta, mulți europeni au început să se intereseze puternic de realitatea înconjurătoare și s-au îndepărtat oarecum de ideologie medievală întruchipată în arta și arhitectura gotică Unele zone din Italia s-au dezvoltat cu succes și, prin urmare, oamenii de știință și locuitorii bogați s-au înghesuit acolo În Italia, cu rădăcini străvechi, părea să se materializeze un interes comun pentru moștenirea Greciei Antice și a Romei Mulți savanți au tradus și studiat textele grecești antice SAGEATA TIMPULUI aproximativ - aproximativ nu pictez această lipsă de clarobscur și tonuri medii, folosirea unei culori strălucitoare, nenaturale pentru obiecte, numind toate acestea o demonstrație ridicolă fără sens a lipsei de îndemânare Culoare Din până în , la Paris au avut loc mai multe expoziții retrospective, unde, printre alte demonstrații, pânzele lui Gauguin, Van Gogh și Cezanne erau striate Pentru prima dată, Gauguin și Cezanne au fost prezentați publicului într-un astfel de volum Artiștii, inspirați de ceea ce au văzut, au decis să experimenteze propriile idei inovatoare Matisse a studiat pictura cu pictorul impresionist John Peter Russell ( - ) din Russell i-a explicat teoria culorii, iar Matisse a început să lucreze cu culori pure Russell, care era prieten cu Van Gogh, i-a arătat lui Matisse desenele După aceea, culorile strălucitoare, liniile expresive dense și asemănarea minimă cu realitatea au devenit semnul distinctiv al operei lui Matisse Un rol suplimentar l-a jucat interesul pentru ornamentele covoarelor orientale, peisajele și arta Africii de Nord Matisse și Moreau Respingând tradiția, fauviștii au neglijat acuratețea formei și au ales paleta și tehnica pe baza sentimentelor lor Au abandonat imaginea tradițională a efectelor de iluminare, perspectivă, volum și textură, exagerând uneori chiar și o imagine plată Culoarea trebuia să transmită sentimente sau impresii asupra obiectului - de exemplu, bucuria sau căldura luminii strălucitoare a soarelui Munca lor părea îndrăzneață, iar tehnica părea neglijentă, dar temele lucrărilor au rămas destul de tradiționale - nuduri, peisaje, naturi moarte Culoarea era cea mai importantă Și din acest punct de vedere, fauvismul, cu culorile sale pure și modul original de a le aplica pe pânză, poate fi considerat un moștenitor direct al postimpresionismului și un stil care se opune kya În , Matisse a intrat la École des Beaux-Arts din Paris, unde a studiat sub pictorul simbolist Gustave Moreau Pe lângă Matisse, Moreau i-a predat și pe Marquet și Rouault, încurajându-i să-și dezvolte propriile preferințe creative, mai degrabă decât să urmeze tradiția Deschiderea, mintea deschisă, originalitatea și credința în puterea emoțională a culorii erau inovatoare și neobișnuite pentru acea vreme El a fost cel care i-a spus lui Matisse: „Căută-ți culoarea Învață să-l imaginezi ” „Lux, pace ” Fereastra deschisă, și plăcere, Henri Matisse; Collur, Henri Matisse; expoziție de franceză „Trees in Col l Jure”, Primitivi la Paris André Derain „London Harbour”, Andre Derain; „Femeie cu pălărie” de Kees van Dongen "Bărci de pescuit" Albert Marquet; „Portretul Jeannei cu flori”, Raoul Dufy; retrospectiva jesanna ieșirea modernismului Samuel John Peplo Inspirat de Matisse, acest tablou exemplifică stilul naiv, care amintește de desenul unui copil realizat cu linii simple și culori pure Rezultatul este o imagine veselă, plină de viață, care nu trebuie să arate ca adevărată Ash este numit colorist scoțian, nu fauvist, dar pentru el culoarea este și un element esențial Majoritatea fauviștilor au plasat culorile complementare una lângă alta pentru a le îmbunătăți, adăugând cu atenție nuanțe conflictuale pentru a sublinia diferențele „Natura moartă cu dalii și fructe”, Samuel John Peploe, circa - , ulei pe pânză neoimpresionismul, care, în opinia lor, impunea o uniformitate monotonă Matisse a declarat odată: „Fauvismul a răsturnat tirania divizionismului” Ridicul fauvist a fost supus ridicolului și ridicolului fără sfârșit Obișnuința lor de a stoarce vopsea dintr-un tub direct pe pânză, evitând chiar și un strop de realism, a provocat nedumerire în rândul contemporanilor care nu puteau înțelege ce scop urmăreau artiștii distorsionând realitatea atât de crud Publicul credea că fauviștii pur și simplu nu știau să deseneze, că nu erau artiști „adevărați”, ci pur și simplu o companie de mediocritate care caută faima Dar printre tinerii pictori, stilul a câștigat din ce în ce mai multă popularitate, iar Kees van Dongen ( - ) și Othon Friesz ( - ) au participat la următoarele două expoziții alături de fauviști Toți cei chemați fauvism Abia după mulți ani de pregătire un tânăr artist are dreptul să apeleze la Color A colora, desigur, nu ca mijloc de descriere exterioară, ci ca mijloc de exprimare spirituală* Henri Matisse „Les Fauves”, a folosit tehnici similare și a lucrat în același stil, dar nu au avut o filozofie comună În multe lucrări, pâlpâie elemente de artă naivă din primele perioade Poate că aceasta este o consecință a expoziției primitiviștilor francezi, care a prezentat lucrări prerenascentiste, - tinerii erau atrași de prospețimea și sinceritatea convingătoare a vechilor maeștri O altă sursă de inspirație pentru fauviști, în a căror operă a apărut o stilizare aproape primitivă, a fost sculptura africană, care a fost culesă de Vlaminck, Derain, Matisse și alții Apogeul succesului fauvismului cade în anii - După aceea, artiștii se îndepărtează treptat și fiecare își dezvoltă propriul stil Matisse a lucrat în tehnica fauvistă încă câțiva ani, dar restul au fost surprinși de idei noi În materia uscată Culorile strălucitoare exprimă sentimente Expresionism (circa - ) Paleta uluitoare și emoționalitatea lui Van Gogh, Gauguin și Fauves au deschis calea expresionismului Născut din anxietățile și frământările Germaniei din anii , expresionismul a fost o reflectare a viziunii profund personale a artistului A fost o mișcare a individualiștilor, lipsită de un singur stil Termenul de „expresionism” a fost inventat de criticul de artă ceh Antonin Matejczek ( - ) în , definind un nou stil artistic, aparent opusul impresionismului Potrivit lui Matejczek, expresionismul ar trebui să reflecte experiențele interioare ale autorului - spre deosebire de impresionism, care a înfățișat în mod imparțial realitatea înconjurătoare Doi ani mai târziu, în , termenul a fost folosit de Hervard Walden ( - ) în jurnalul său DerSturm* („Furtuna”) Stări și sentimente Expresionismul este starea de spirit, sentimentele și gândurile artistului, pe care le transmite prin imagini luminoase, vii, tăioase, uneori neplăcute, distorsionate O operă de artă este subiectivă și este o reflectare a personalității autorului, nu o imagine obiectivă, nepasională Artiștii expresioniști au lucrat cu culoarea ca o convenție, iar compozițiile picturilor lor sunt uneori enervante de dizarmonie, dar nu au căutat deloc să creeze o aparență fotografică de viață sau să satisfacă nevoile estetice ale publicului Compoziția și culoarea ar trebui, în opinia lor, să ajute la captarea emoțiilor Ca și alte mișcări artistice, expresionismul nu a fost creația niciunui grup organizat de artiști; dimpotrivă, mulți dintre cei care sunt considerați expresioniști nici nu se cunoșteau LD TIME Kaiserul Wilhelm al II-lea ( - ) respinge „Tipul”, cancelarul Otto von Bismarck, Edvard Munch ulterior anulează toate cele realizate Acordurile internaționale Bismarck, care duc în cele din urmă la Primul Război Mondial Un grup de artiști de avangardă din München creează Neue Kunstler Vereiningung - „Noua Asociație a Artiștilor” Creare "Pod" expresionism și nu s-au identificat niciodată într-o anumită direcție În anii în care anxietatea și tensiunea creșteau în societate, picturile expresioniste au apărut aproape simultan în orașele Germaniei Opunându-se artei tradiționale, expresioniștii erau pozitivi în ceea ce privește simbolismul și unii maeștri - Wang Gog, Edvard Munch ( - ) și James Ensor ( - ) În general, au căutat să impresioneze privitorul cu puterea emoției care emană din pânzele lor, și nu cu pricepere tehnică Cu cât lumea este mai speriată cu atât arta este mai abstractă Vasili Kandinsky Die Brucke Au existat mai multe asociații de expresioniști În , la Dresda, patru artiști germani conduși de Ernst Ludwig Kirchner ( - ) a creat societatea „DieBrucke ( - ), Kees van Dongen ( - ), ( - ) și Erich Heckel ( - ) Artiștii din „The Bridge” au contestat stilurile tradiționale, care la acea vreme includeau deja impresionismul și postimpresionismul Ei credeau că munca lor va deveni o punte între arta trecutului și viitor În au ținut prima lor expoziție și au publicat manifestul grupului lor Majoritatea artiștilor au lucrat într-un mod deliberat simplificat, grosier, distorsionând în mod deliberat formele obiectelor și colorând, subliniind și evidențiind unele elemente O temă frecventă a picturilor lor era orașul modern, în care vedeau agresivitatea crescândă a unei lumi înspăimântătoare Nolde a fost membru al The Bridge, dar este mult mai cunoscut ca un expresionist singuratic Pentru creativitate ("Podul"), care a inclus Max Pechstein Emil Nolde ( - ), Karl Schmidt-Rottluff "Ţipăt" Unul dintre inspiratorii expresionismului a fost artistul norvegian Edvard Munch În a creat tabloul „Tipătul” și o serie de litografii Imaginea arată un bărbat țipând de disperare pe un cer roșu de sânge Pe fundal este Christiania (acum Oslo), capitala Norvegiei Munch și-a amintit cum s-a născut tabloul: „Mă plimbam cu doi prieteni - soarele apunea - deodată cerul s-a înroșit sângele - m-a cuprins melancolia - într-o epuizare crescândă brusc, m-am rezemat de gard - sclipiri sângeroase și limbi de foc aprinse peste fiordul albastru închis și peste oraș - au continuat prietenii mei, iar eu am stat acolo, tremurând de groază - și am auzit un strigăt nesfârșit care a străpuns natura Crearea grupului Blue Rider „Noaptea acasă” Carl Schmidt- Rotluf "Improvizaţie Visător, Wassily Kandinsky; „Scena de stradă din Berlin”, Ernst Ludwig Kirchner; „Doamna cu jacheta verde”, August Macke „Bazat pe Hammamet”, Paul Klee; „Lupta formelor” Franz Mark "Sinucidere", Georg Gross; "Cântec", Alexey von Yawlensky ieșirea modernismului ^Artistul descrie cum vede el obiectul, și nu cum arată de fapt; de fapt, creează un nou aspect pentru obiect Ernst Ludwig Kirchner Primitivismul (arta Africii și Oceaniei, pe care artiștii o prețuiau pentru imediata lor) a avut o influență considerabilă asupra artiștilor Podului Când umbra de rău augur a Primului Război Mondial a atârnat peste lume, expresioniștii s-au convins în sfârșit că viața modernă este insuportabilă, oamenii sunt lacomi, egoiști și cruzi și, acordând atenție la viciile societății, vor putea schimba lumea și oamenii în bine cu creativitatea lor Între și , majoritatea membrilor Most s-au mutat la Berlin Der Blaue Reiter În , la München a apărut o altă asociație artistică, „Der BlaueReiter” („Călărețul albastru”), care includea Wassily Kandinsky ( - ), Franz Marc ( - ), Paul Klee ( - ) , Alexei von Jawlensky ( - ) și August Macke ( - ), care visau să revină spiritual „Restaurant în grădină” August Macke, , ulei pe pânză expresionism valorile și a împrumutat numele de la Kandinsky, care în a pictat pictura „Călărețul albastru” Kandinsky și Mark au admirat puterea și frumusețea cailor și ambii au atașat un sens mistic culorii albastre Inspirându-se din lucrările lui Van Gogh, Gauguin, Munch și arta primitivă, ei au crezut că munca lor ar putea returna un sens mai profund existenței umane Kandinsky a spus că se străduia să creeze o „nouă relație cu natura” Der Blaue Reitera Expresionismul este adesea asociat cu opera filozofului german Friedrich Nietzsche ( - ) În eseul său Nașterea tragediei din spiritul muzicii ( ), Nietzsche analizează diferențele dintre două tipuri de experiență vizuală: apoloniană și dionisiacă Apolonianul este ordine și proporție, în timp ce dionisiacul este manifestări individuale, spontane și senzuale, care nu sunt susceptibile de înțelegere rațională Expresionismul, cu culorile sale strălucitoare și imaginile sale pasionate, este cu siguranță un stil dionisiac a fost o structură mult mai puțin oficială decât DieBrucke^ și nu a publicat niciun manifest, dar în Mark și Kandinsky au publicat o colecție de eseuri despre artă Kandinsky, liderul acestui grup, credea că formele și culorile simple reflectă mai exact sentimentele și dispozițiile și că imaginea nu trebuie supraîncărcată cu imagini ale obiectelor În consecință, a devenit unul dintre primii pictori abstracti Membrii Călărețului Albastru au creat pânze simple, clare și luminoase care își exprimau atitudinea față de lumea modernă Odată cu izbucnirea Primului Război Mondial în , Mark și Macke au fost recrutați în armata germană și în scurt timp ambii au murit pe front; Membrii ruși ai grupului - Kandinsky, von Jawlensky și alții - au fost forțați să se întoarcă acasă Călărețul Albastru a încetat să mai existe Mulți expresioniști germani celebri - Otto Dix ( - ), Lyonel Feininger ( - ), Georg Gross ( - ) și Max Beckmann ( - ) - au lucrat independent, fără asocieri, dar la fel de colorat și expresiv transmis în a-și picta propriile experiențe, în special ororile din timpul războiului În Franța, expresionismul a fost reprezentat de Georges Rouault ( - ), în Austria de Oscar Kokoschka ( - ) și Egon Schiele ( - ) ' În materia uscată Artă care exprimă frici interioare Cubismul ( - ) Creatorii unuia dintre cele mai izbitoare stiluri artistice ale secolului al XX-lea au fost Pablo Picasso ( - ) și Georges Braque (vezi Fauvism) Totul a început în , când Picasso și-a demonstrat în mod solemn publicului „Fetele din Avignon” – un tablou care arăta influența artei africane primitive, sculpturii spaniole și ideile inovatoare ale lui Cezanne Pictura este cuiul cu care îmi țin ideile împreună "Les Demoiselles d'Avignon" este numit primul tablou al picturii moderne Cinci figuri feminine cu corpuri unghiulare și chipuri asemănătoare măști sunt înfățișate cu proporții distorsionate, iar un bol cu fructe pare să cadă din pânză direct asupra privitorului arată influența mai multor stiluri deodată Picasso, la fel ca mulți, a fost lovit de expoziția retrospectivă a lui Cezanne din În plus, cu puțin timp înainte de aceasta, a făcut cunoștință cu arta primitivă a Africii, Egiptului și Iberiei Forme distorsionate, tonuri de albastru și roz (Picasso tocmai își terminase perioadele „albastru” și „roz”) - totul împreună părea absolut sălbatic și șocant Cezanne, înfățișând obiecte din diferite unghiuri în același timp, căuta structura lor internă, căuta să prezinte obiectele ca trei- dimensional posibil pe o pânză plată În arta primitivă, formele erau simplificate și, prin urmare, adesea distorsionate Combinând ambele concepte și subliniind în același timp pânza bidimensională, Picasso părea că rupe, dezmembră figurile, înfățișându-le din unghiuri diferite , demonstrând ceea ce ar trebui să fie acolo mai degrabă decât ceea ce vede de fapt privitorul și, prin urmare, distrugând sentimentul Georges Braque SAGEATA TIMPULUI - Avignon Girls, Pablo Picasso Case din Estac, Georges Braque, a expus împreună cu celelalte lucrări ale sale la Galeria Daniel-Henri Kahnweiler ( - ) din Paris „Portretul lui Ambroise Vollard”, Pablo Picasso; „Turnul Eiffel”, Robert Delaunay; „Portretul doamnei Metzinger”, Jean Metzinger cubism spaţiu Intriga imaginii este inspirată de amintirile lui Picasso despre un bordel din Barcelona Această lucrare a contribuit la dezvoltarea cubismului ca stil Cubismul analitic Când le-a văzut pentru prima dată pe Fetele din Avignon, Braque, la fel ca Cezanne și Picasso, a încetat să mai încerce să descrie adâncimea spațiului pe pânză și a început să picteze obiecte din diferite unghiuri Curând, Braque și Picasso lucrau deja împreună Și când, în , Braque a prezentat mai multe peisaje noi la o expoziție la Paris, Matisse, spunându-i despre acest lucru criticului lui Vexel (tot cel care a inventat termenul „fauvism”), a schițat un desen, demonstrând maniera lui Braque - un peisaj „ compus din cuburi mici” De atunci, Veksel nu a numit acest stil altceva decât „cubism” Numele era fix, deși nu reflecta esența filozofiei cubiste, profunzimea lor „Cubist Mocha” de Eli Adams Acest tablou s-a născut sub influența cubismului înţelegere a esenţei lucrurilor Braque și Picasso au lucrat împreună până la izbucnirea primului război mondial Ei au respins categoric ideea că arta ar trebui să copieze realitatea și că perspectiva, semitonurile, clarobscurul etc ar trebui folosite în pictură pentru ca tabloul să fie voluminos Dimpotrivă, ei au portretizat obiectul ca fiind plat și și-au transmis forma și structura folosind linii curbe și unghiuri Divând vizual, stratificând, combinând obiecte, înfățișându-le din unghiuri diferite în același timp, artistul, în opinia lor, demonstrează subiectul mai precis decât pictura tradițională precisă din punct de vedere fotografic Deoarece astfel de pânze erau greu de perceput și înțeles, majoritatea cubiștilor și-au redus paleta, folosind în principal maro, gri, negru „Portretul lui Picasso”, Juan Gris; „Stridii”, Georges Braque; „Catedrala”, Albert Gleizes; Gleizes și Metzinger publică un studiu teoretic „Despre cubism” Simultan, Sonia Delaunay "Ieșire Baletul Rusiei, Fernand Leger; „Cal”, Raymond Duchamp-Villon; „Gondolier”, Alexander Archipenko; începutul primului război mondial ieșirea modernismului Capul sunt ochii, nasul, gura, care pot fi poziționați în orice mod doriți Capul va fi tot capul Pablo Picasso și tonuri neutre Perioada în care artiștii erau interesați în primul rând de studiul obiectelor picturii, și nu de reproducerea aspectului lor, a fost numită „cubism analitic” CUBISM SINTETIC În iarna anilor - , Picasso și Braque au venit cu o nouă tehnică numită papiers colles (colaj), în care bucăți de hârtie colorată sau fragmente de ziar erau lipite pe pânză Fiecare bucată de hârtie reprezintă un obiect separat, deoarece fie este tăiată în aceeași formă, fie conține o indicație despre ceea ce reprezintă În același timp, artiștii au început să folosească alte materiale decât hârtia, precum ratanul Această perioadă este cunoscută sub numele de „Cubismul sintetic” Pentru prima dată în artele vizuale, colajul apare ca o sinteză a diverselor texturi În acest caz, imaginea se dovedește a fi destul de fragmentată, așa că artistul adaugă „chei” (litere și cifre), ajutând privitorul să înțeleagă sensul imaginii sau termină textura copacului Ideea i-a aparținut lui Braque, care a lucrat ca pictor în trecut Braque și Picasso au devenit părinții cubismului, iar apoi alți artiști și-au adoptat ideile: Fernand Léger ( - ), Juan Gris ( - ), Albert Gleizes ( - ) și Jean Metzinger ( - ) Temele lor erau destul de comune: naturi moarte și portrete În naturile moarte se găsesc adesea instrumente muzicale, sticle, ulcioare Esența cubismului Deși pictura cubistă a devenit din ce în ce mai abstractă, Picasso, Braque, Leger, Gris și alți artiști au continuat să înfățișeze lucruri obișnuite de recunoscut Picasso și Braque au redus paleta, folosind doar tonuri neutre pentru a arăta liniile și contururile figurilor Lucrarea lui Gris și Léger a fost mai strălucitoare și puțin mai liniștită Braque și Picasso au adăugat diverse materiale, îmbogățind textura pânzelor, transformându-le aproape în reliefuri, subliniind în același timp bidimensionalitatea imaginii Toate acestea dau ideea că cubismul nu a fost un stil terminat, ci o luptă constantă a artistului cu trecutul, o încercare de a crea o artă complet nouă, contemporană cubism ziare și cărți de joc La început, în principal pictorii au devenit interesați de cubism, dar după câțiva ani au apărut primele sculpturi în acest stil Lucrările cubiste trebuie privite din toate unghiurile pentru a obține o imagine completă a subiectului Sculptori cubiști celebri sunt Alexander Archipenko ( - ), Raymond Duchamp-Villon ( - ) și Jacques Lipchitz ( - ) orfism Guillaume Apollinaire ( - ) a numit lucrările lui Robert Delaunay ( - ) și a soției sale Sonia ( - ) cu cuvântul „orfism” (sau „cubism orfic”) - în numele legendarului poet grec antic și muzicianul Orfeu Ca și cum ar fi sugerat că pictura ar trebui să fie ca muzica - armonioasă și abstractă Spre deosebire de tonurile pământești ale cubiștilor, adepții orfismului au preferat culorile pure strălucitoare și au urmat teoria culorilor Acest stil s-a născut din cubism, dar conține dinamica mișcării și a culorii, se ține cont de legile viziunii umane Fiecare dintre cubiști a interpretat conceptul în felul său Leger, de exemplu, a lucrat cu culori strălucitoare într-o compoziție strict definită, care contrastează cu lucrările monocrome ale lui Braque și Picasso Gris a avut o contribuție semnificativă la dezvoltarea cubismului sintetic În toate manifestările sale, cubismul a devenit baza tendințelor de avangardă de mai târziu în pictură și artă decorativă - Dadaism, Suprarealism, Art Deco, Constructivism și Abstracționism În linia de jos Obiectul este reprezentat din diferite unghiuri pentru a-și demonstra integritatea ieșirea modernismului Futurism ( - ) În timp ce cubismul se dezvolta în Franța, în Italia un grup de tineri artiști discutau idei noi Între și , futuriștii, așa cum se numeau ei, au creat o nouă artă care, în opinia lor, a distrus toate tradițiile vechi și a fost transformată complet în viitor - o nouă lume frumoasă a tehnologiei moderne Futurismul este singura mișcare de avangardă al cărei centru nu a fost la Paris, ci în Italia În , poetul și jurnalistul Filippo Tommaso Marinetti ( - ) a scris un manifest futurist care lăuda tinerețea, mașinile, mișcarea, puterea și viteza La acea vreme, nu exista încă o singură lucrare futuristă - toate ideile erau teorie pură Pentru Marinetti și prietenii săi, aceste fabrici, mașini, progresul industrial în general au simbolizat un viitor strălucit pentru toată lumea Li s-a părut că a sosit momentul să renunțe la moștenirea artei clasice și a Renașterii și să se deschidă către noi idei Violența glorificată De îndată ce Marinetti a publicat primul manifest futurist în decembrie în La Gazzetta deir Emilia italiană și o lună mai târziu în Le Figaro francez, alți scriitori, artiști, arhitecți, designeri și compozitori au preluat ideea revoluționară Au fost de acord că epoca mașinilor va transforma viața întregii omeniri în bine În , un grup de artiști a publicat un al doilea manifest, pe care l-au numit „Manifestul Artiștilor Futuristi”, semnat de Umberto Boccioni ( - ), Gino Severini ( - ), Giacomo Balla ( - ), Luigi Russolo ( - ) și Carlo Carra ( - ) Era chiar mai radical decât primul și conținea o cerere pentru toți italienii Tommaso Marinetti publică primul manifest futurist Balla, Boccioni, Cara, Russolo „Manifest și Severini semnează muzicieni futuriști” „Manifestul Artiștilor Futuristi”, publicat sub formă de pamflet editura „i yueziya-press” futurism „Dinamismul biciclistului” Futuristii au fost atât de fascinați de ideea vitezei și a dinamicii, încât au salutat cu entuziasm tehnologia modernă și s-au închinat puterii mașinilor Aceasta este o imagine abstractă a unui biciclist și a unei biciclete, dar figura umană și mașina au fuzionat într-una singură, deși pe pânză se pot distinge mai multe elemente familiare - un peisaj montan, strălucirea soarelui pe metal Viteza este transmisă prin mișcări intermitente, cercuri scurte neterminate - roți care se rotesc rapid și spițe pâlpâitoare Boccioni a încercat să transmită „sentimentul de dinamică” al vitezei – linii diagonale, unghiuri ascuțite repetate care creează un anumit ritm „Dinamismul biciclistului”, Umberto Boccioni, , ulei pe pânză Manifestul femeilor futuriste este publicat sub formă de pamflet; Boccioni publică „Manifestul tehnic al sculpturii futuriste”; Dansatorul albastru Gino Oeverini „Forme unice de continuitate în spațiu”, Umberto Boccioni; „Viteza abstractă – a trecut o mașină” Giacomo galla „Demonstrația intervenționistă”, Carlo Cara; „Cal”, Raymond Duchamp-Villon; „Gondolier”, Alexander Archipenko; începutul primului război mondial ieșirea modernismului Respingerea trecutului Disprețuind reverența față de moștenirea artistică a Italiei, futuriștii se considerau adevărați revoluționari Italia era într-o criză culturală și mulți s-au simțit prinși, blocați între gloria trecutului și mizeria prezentului Futuristii și-au îndemnat adepții să ardă academiile și muzeele, erau dezgustați de însăși ideea de a înfățișa un corp gol Ei așteptau cu nerăbdare distrugerea lumii vechi în focul războiului artiștilor să uite de experiența trecutului În timp ce criticau pictura clasică, futuriștii lăudau tehnologia modernă în toate modurile posibile O lună mai târziu, a apărut „Manifestul tehnic al picturii futuriste”, care face apel la noi metode de înfățișare a dinamicii mișcării în artele vizuale Din până în , au fost publicate peste cincizeci de manifeste, fiecare dintre acestea conținând nu numai informații despre opiniile autorilor, ci și instrucțiuni directe despre modul în care un artist modern ar trebui să gândească și să creeze Futuristii au fost inspirați, pe lângă realizările tehnice, de expresionism, neoimpresionism, cubism și muzica lui Igor Stravinski ( - ) Realizările industriale, progresul și chiar războiul li s-au părut o aventură incitantă, rapidă și modernă, care, desigur, merita perpetuată în opere de artă Nu în ultimul rând pentru că futuriștii erau convinși că toate acestea vor ajuta la scăderea prejudecăților sociale și a inegalității sociale Ei au susținut că „războiul este singura igienă a lumii” Și chiar au fost gata să cânte violență și cruzime, până când au dat față în față cu ororile Primului Război Mondial Vreau să desenez ceva nou, roadele erei noastre industriale Vmoerto Boccioni RITM ȘI CICLU Marinetti a scris în manifestul său despre nașterea unei noi frumuseți - frumusețea vitezei În lucrările lor, futuriștii au căutat cu adevărat să înfățișeze, mai presus de toate, energia și viteza Pentru a realiza acest lucru, au folosit mișcări repetate ritmic, secvențe discontinue de forme neclare, demonstrând introducându-i în fotografie și cu raze X nou descoperite Obiectele au fost descrise simultan din diferite părți, dar nu la fel de radical ca în cubism Culori pure, linii ondulate întrerupte, linii diagonale - toate acestea au creat efectul de mișcare și lumină, în două și trei dimensiuni Pentru o mai mare vitalitate, culorile complementare au fost combinate Printre lucrările destul de realiste se numără și cele abstracte; majoritatea scriitorilor credeau că procesul de creare a unei imagini este la fel de important ca lucrarea finalizată în sine și că intuiția și „simultaneitatea” (din diferite unghiuri) sunt mult mai importante decât planificarea atentă ii futurism Splendoarea lumii a fost îmbogățită cu o nouă frumusețe - frumusețea vitezei Filippo Tommaso Marinetti Prima mare expoziție futuristă a avut loc la Milano în , iar în expoziția a fost prezentată la Paris, de unde a călătorit în orașe europene Expoziţia a făcut furori la Zurich, Viena, Berlin, Londra şi Bruxelles Ideile futuriste s-au răspândit rapid în toată Europa Nemulțumiți de o respingere radicală a tradițiilor și experienței trecutului, futuriștii au început curând să critice cubismul pentru lipsa lui de progresivitate Cu toate acestea, în viitor, cubismul s-a dovedit a fi un fenomen mult mai influent și mai autoritar decât futurismul Între timp, futurismul a fost solicitat în sculptură, poezie și muzică Iar fondatorii săi au dobândit o asemenea abilitate în promovarea ideilor lor prin organizarea de prelegeri, discuții publice și alte trucuri publicitare, încât, fără să vrea, au adus o contribuție semnificativă la dezvoltarea tehnologiilor moderne de PR Consecințele RĂZBOIULUI Futuristii erau atât de încântați de viitor, încât au subestimat inutilitatea războiului și puterea distructivă a armelor îmbunătățite pe care le venerau Odată cu intrarea Italiei în Primul Război Mondial în , naivitatea lor sa diminuat Boccioni și arhitectul futurist Antonio Sant'E lia ( - ) au murit pe front în , Russolo a fost grav rănit Și deși după grupul futurist a fost reorganizat, până atunci artiștii, pierzându-și iluziile optimiste, aveau păreri complet diferite Futurismul a încetat să mai existe, dar ecourile sale se vor mai auzi în mișcările de avangardă din diferite țări - în futurismul rus, art deco, constructivism, dadaism și suprarealism În materia uscată Reflectare a dinamismului, energiei și puterii epocii industriale ieșirea modernismului Xing hanga ( - ) Shin hanga, sau „tipărirea nouă”, este o mișcare de artă japoneză de la începutul secolului al XX-lea, care a apărut pentru a reînvia gravurile tradiționale în lemn ukiyo-e bazate pe tehnicile de pictură occidentale Printurile produse în timpul perioadelor Taishō și Showa au fost atât moderne, cât și romantice Maeștrii acestei direcții au lucrat, ca și în ukiyo-e, împreună cu cioplitori, tipografi și editori, creând capodopere comune În , tipografia Watanabe Shozaburo ( - ) a inventat termenul de „shin hanga” Se zvonește că nu i-a plăcut noua interpretare a ukiyo-e-ului tradițional și a decis să creeze un nou stil care să combine tehnicile tradiționale japoneze cu cele occidentale Temele lucrărilor sunt peisaje familiare, scene de gen, femei, actori, flori și păsări Watanabe a adunat specialiști europeni și japonezi în studioul său, iar în curând shin hanga a câștigat popularitate, atingând apogeul între și și din nou din până la sfârșitul anilor Stiluri occidentale Până la începutul secolului al XX-lea, odată cu dezvoltarea producției de masă, ukiyo-e a demodat treptat Prin urmare, ideea principală a shin hang a fost crearea de gravuri folosind metodele vechi de secole ale ukiyo-e din secolele XVII-XIX, dar bazate pe stilurile artistice occidentale Menținând temele tradiționale - peisaje (fukeiga), femei frumoase (bijinga) și actori kabuki (yakusa-e) - din punct de vedere stilistic, picturile erau aproape de realism și impresionism Cu alte cuvinte, spre deosebire de imaginile plate stilizate ale ukiyo-e, în shin hanga există atât clarobscur, cât și culori naturale, semitonuri și perspectivă Dar stăpânii lui shin hanga SAGEATA TIMPULUI Sfârșitul erei Meiji și începutul perioadei Taishō Tehnica ukiyo-e reînviată a căzut din favoare; Watanabe Shozaburo creează shin hanga; Natori Sunsen desenează o serie de lucrări pentru revista Shin Nagao (New Portraits) Hasui Kawase începe să lucreze la seria „Twelve Views of Tokyo” shin hanga sosaku hanga Shin hanga este adesea contrastat cu sosaku hanga (gravare creativă), care a apărut în jurul anului Maeștrii din sosaku hanga și-au desenat propriile parcele, și-au făcut propriile forme și au imprimat ei înșiși gravuri, făcând tot felul de lucrări pe cont propriu, în timp ce în shin hanga artistul a creat doar imaginea și a încredințat totul gravorului și tiparului Ambele grupuri nu s-au plăcut; artiștii shin hanga au susținut că nu sunt inferiori în manifestările creative, pur și simplu nu s-au ocupat de detalii tehnice nu au urmat doar tipare occidentale, ci au impus experiența occidentală metodelor și filozofiei orientale Unele dintre lucrări par să fie impregnate de dorul de viață liniștită a satului și de arhitectura din lemn, care sunt aproape pierdute în Japonia modernă Compoziția și temele acestor lucrări sunt surprinzător de proaspete, neașteptate, realizate într-o tehnică liberă și precisă Shin hanga a fost numit și „neo-ukiyo-e”, iar în Watanabe însuși a folosit termenul „shinsaku hanga” („gravuri nou făcute”) pentru a sublinia originalitatea creativă a stilului Maeștri proeminenți din Sin Hang Unii maeștri ai păcatului au devenit cu adevărat celebri Pictorul peisagist Hasui Kawase ( - ) s-a alăturat grupului lui Watanabe în Desenele sale romantice visătoare sunt dominate de scene de noapte și peisaje înzăpezite În , guvernul japonez a declarat-o comoară națională vie Oblique Ohara ( - ) și-a început cariera de pictor, dar mai târziu s-a apucat de shin hanga Specialitatea lui este kate-e, „flori și păsări” Itō Shinsui ( - ) a lucrat cu Watanabe timp de douăzeci și cinci de ani și a devenit unul dintre principalii maeștri ai mișcării În , el, ca și Kawase, a primit statutul de Comoară Națională Vie Natori Sunsen ( - ) este renumit pentru portretele sale ale actorilor kabuki Hiroshi La expoziția „New Creative Gra- Sfârșitul perioadei Taisho; Înființarea Mare Expoziție a Asociației vur” prezintă de lucrări ale zece Ito Shinsui care inițiază artele marțiale shin hanga maeștri ai sin hanga; „Ciclul șase gravuri ” Douăsprezece în Muzeul de Artă, cu bărci de pescuit”, Hiroshi Yoshida noi frumuseți” Ohio ieșirea modernismului Combinație de stil Mulți maeștri shin hanga au studiat tehnicile de pictură occidentale înainte de a se apuca de tăierea lemnului Acest amestec de stiluri a dus la picturi care combină armonios culorile naturale, contururile moi și culoarea tipăriturilor tradiționale japoneze din lemn În shin hanga, culorile sunt amestecate, diferite tonuri sunt folosite pentru a transmite stări diferite, se adaugă perspectivă, nuanțe contrastante, fețele sunt expresive - toate acestea lipsesc din imprimeurile originale ukiyo-e Yoshida ( - ) a creat peisaje luminoase uimitoare, care amintesc de pânzele impresioniștilor; ca și ei, artistul a descris uneori același obiect în momente diferite ale zilei în condiții de iluminare diferite Hasiguchi Goyo ( - ) a realizat primul său imprimeu shin hanga în și și-a petrecut restul vieții desenând frumuseți japoneze, la fel ca și Kotondo Torii ( - ) Toshi Yoshida ( - ) a experimentat cu arta abstractă, dar mai târziu a revenit la peisajele tradiționale și picturile cu animale HIPOPULARITATE ȘI DECLIN În mod surprinzător, în Japonia, shin hanga nu au fost la mare căutare Dar, pe de altă parte, de la sfârșitul secolului al XIX-lea, Europa și America au devenit literalmente obsedate de „japonism” și ukiyo-e, astfel că în Occident noul stil a fost acceptat cu entuziasm Japonezii considerau ukiyo-e un produs de masă și comercial Watanabe a făcut inițial shin hanga pentru consumatorul japonez, dar eleganța și romantismul atent al compozițiilor japoneze i-au captivat pe europeni și americani În ierarhia artei japoneze din secolul XX, gravura ocupă o poziție mai joasă decât pictura sau sculptura, așa că în patrie, shin hanga nu a provocat niciodată o asemenea reacție ca în Occident Cu toate acestea, în , a avut loc la Tokyo Shinsaku-hanga Tenrankai (Expoziția de noi imprimeuri), unde au fost prezentate de lucrări ale artiștilor Shin Hanga În anii au avut loc două expoziții majore în Ohio, SUA Dar, pe măsură ce se apropia al Doilea Război Mondial, guvernul japonez a impus restricții asupra creației libere shin hanga Arta este o iluzie a naturaleței proverb japonez autoexprimare, iar în , în interesul propagandei militariste, a fost creată Asociația de Artă Militară Deja în , eliberarea de materiale către artiști a fost normalizată Piața tipăritelor japoneze a scăzut și niciodată, chiar și cu sfârșitul războiului, nu a mai fost reînviată în volumul său anterior În materia uscată Fuziunea tehnicii tradiționale japoneze cu stilurile de artă occidentală Eu diferit și îndrăzneț Dadaism ( - ) Dada nu poate fi considerată o mișcare artistică în sensul deplin al cuvântului, ci mai degrabă este o reacție artistică a conștiinței creatoare la ororile războiului Dadaiștii au insistat asupra „anti-esteticului” opiniilor lor, opunându-se brutalității Primului Război Mondial și, mai ales, nebuniei lumii, care a permis posibilitatea acesteia Este de remarcat faptul că dadaismul a apărut în în Elveția neutră, la doi ani după începerea Primului Război Mondial Carnagiu fără precedent din Primul Război Mondial a provocat șoc și respingere a valorilor sociale care au condus la acesta Dadaismul a devenit una dintre manifestările de protest, concentrată pe aspecte artistice și culturale Realitățile detestabile ale războiului au fost percepute de dadaiști ca rezultat al despotismului opresiv al societății și culturii Ei au declarat că arta este ipocrită și falsă din cauza „tratamentului inuman al omului” În încercarea de a distruge valorile artistice tradiționale, în special atitudinea respectuoasă și entuziastă față de trecut, pentru a sublinia lipsa de sens a războiului, au creat lucrări deliberat iraționale care au încălcat toate canoanele cunoscute anterior Dadaiștii au mers în mod deliberat pentru o provocare, încercând să evoce o explozie de emoții în privitor, deoarece regia în sine nu era doar antiartistică și antirăzboială, ci și anticapitalistă Dispreț și batjocură În timpul Primului Război Mondial, mulți artiști și scriitori s-au mutat în Zurich, neutru Era acolo, în conversațiile despre consecințele crimelor de război, SAGEATA TIMPULUI Prima expoziție „r’di-m’id” a lui Duchamp Introducerea „interdicției” în de state din SUA; Cabaret Voltaire se deschide la Zurich și apare primul număr al revistei Dada La doar un an de la deschidere, Cabaretul Voltaire se închide și spectacolele Dada se mută în altă locație; „Fântâna”, Marcel Duchamp Dadaismul Dada - a fost o bombă vă puteți imagina că la o jumătate de secol după explozia unei bombe, cineva ar strânge fragmentele acesteia, le-ar lipi și le-ar arăta publicului? Max Ernst iar dadaismul s-a născut Fondatorii săi au fost scriitorul Hugo Ball ( - ), artistul și poetul Jean (Hans) Arp ( - ), poetul român Tristan Tzara ( - ) și alții În , Ball și iubita lui Emmy Hennings ( - ) au deschis un club de noapte în Zurich, Cabaret Voltaire, unde au întâlnit alți boemi revoltați de război Spectacole furtunoase, frenetice, folosind forme noi precum „poezia sonoră” sau „poezia simultană (comună)”, dansul și muzica se terminau uneori într-o luptă Comportamentul disprețuitor și ofensator al publicului și artiștilor unul față de celălalt a fost doar binevenit Ball a publicat ulterior jurnalul Dada, una dintre numeroasele lucrări Dada Un an mai târziu, în , Cabaretul Voltaire s-a închis, dar artiștii s-au mutat în alt loc Ball a spus: „Pentru noi, arta în sine nu are nicio valoare este doar o oportunitate pentru o percepție și înțelegere autentică a timpului în care trăim” Cercurile dadaiste au apărut curând la Paris, Berlin, Köln și New York Lor li s-au alăturat Marcel Duchamp ( - ), Francis Picabia ( - ) și Kurt Schwitters ( - ) printre alții Nume aleatoriu Tristan Tzara a spus că în a găsit cuvântul „dada” destul de întâmplător, răsfoind dicționarul Căuta ceva ilogic care să caracterizeze lipsa de sens a artei Așa a apărut „dada” În franceză înseamnă „cal de lemn”, în unele limbi slave este doar o afirmație dublă În general, nu înseamnă nimic special Sfârșitul primului război mondial; Tristan Tzara scrie „Manifestul Dada” Primarul din Köln a încercat să-i dea în judecată pe dadaiștii care au luat bani pentru ceea ce nu era deloc o expoziție; „Merz ”, Kurt Schwitters Sfârșitul mișcării dada diferită și îndrăzneață Ceea ce se numește realitate este, mai exact, Nimicul umflat Hugo Ball De dragul atingerii scopului principal - să șocheze și să înfurie publicul - dadaiștii au folosit totul: discuții publice, demonstrații, apariția revistelor de artă și literare Poezie, scriere automată, colaje - totul a intrat în acțiune, anticipând „întâmplările” anilor ’ În același timp, s-a pus întotdeauna accent pe absurditatea a ceea ce se întâmplă și pe dispreț nii către lumea înconjurătoare Dadaiștii au susținut că, deoarece milioane de vieți sunt distruse fără sens pe front, atunci arta ar trebui să se nască spontan, întâmplător, distrugând estetica și frumusețea tradițională Hans Arp scria: „Revoltați de măcelul războiului din , noi, la Zurich, ne-am dedicat în întregime artei În timp ce tunurile bubuiau în depărtare, am cântat, am desenat, am făcut colaje și am scris poezii cu toată puterea Prostii Baza dadaismului este absurdul Aceasta nu este doar absența unui singur stil, nici măcar creativitate artistică: dadiștii și-au exprimat ideile pe scena de cabaret și expoziții, era muzică și literatură dadaistă Dadaiștii au atacat necruțător publicul cu trăsături proaste În respingerea valorilor burgheze și a încercărilor de a distruge arta, ei au declarat un comportament antisocial și imoral Împrumutând idei din mișcările artistice anterioare - colajul cubist, dinamismul și publicitatea futuriștilor, realizările fotografiei - dadaiștii au criticat neobosit rolul pe care l-a jucat arta în declanșarea războiului mondial Demonstrarea aleatoriei este o modalitate de a exprima artistic această idee Arp, de exemplu, a împrăștiat bucăți de hârtie în ordine aleatorie, apoi le-a lipit acolo unde ar cădea „în conformitate cu legea probabilității” Gata făcută Duchamp a organizat o expoziție la New York a ceea ce el însuși a numit „ready-made” Acestea sunt obiecte de zi cu zi, de zi cu zi, situate într-un mod bizar, cu capul în jos sau conectate între ele Punând întrebarea care este esența artei (din punct de vedere al materialismului), el a oferit privitorului să perceapă lucrul ca o operă de artă, pur și simplu necorespunzătoare exemplelor recunoscute din trecut Alegerea lui Duchamp i-a demonstrat simțul umorului, ironia, ambiguitatea aluziilor Mai târziu, un readymade a fost definit ca „mutarea unui obiect dintr-un spațiu non-artistic într-unul artistic”, ca un act creativ al autorului Cel mai cunoscut dintre operele lui Duchamp este un pisoar inversat pe un piedestal semnat „R Mutt" numit "Fântâna"; „Până când brațul este rupt” este o lopată, pe care a scris cu atenție numele Dadaismul ►M-am contrazis adesea pentru a nu juca cu propriul meu gust Marcel Duchamp Man Ray ( - ) a creat ansambluri (colaje volumetrice) din obiecte de uz casnic, Schwitters a făcut „merz” - din cuvântul german pentru „comerț, comerț” - asamblari din gunoiul pe care le strângea pe stradă, iar Duchamp este cunoscut pentru "gata făcută" lui Perspectivă politică Dadaiștii în primul rând erau destul de simpatici cu futuriștii, dar când naționalismul și militarismul futurismului au devenit evidente, prietenia s-a terminat Spectacolele dadaiste au continuat și după primul război mondial, manifestările lor în Germania și Paris au fost mult mai politizate decât oriunde altundeva Dadaiștii germani, în spiritul vremurilor tulburi, s-au opus Republicii Weimar și nazismului Încă câțiva ani, mișcarea s-a extins, dar în , după un conflict între Tzara, Picabia și celebrul Andre Breton ( - ), grupul Dada s-a destrămat Dar ecoul creativității lor zgomotoase a pus bazele viitorului suprarealismului În materia uscată Respingerea tradițiilor artei și ale societății care duc la ororile războiului diferită și îndrăzneață Suprematism ( - ) Al doilea deceniu al secolului XX a adus în lume mai multe mișcări artistice deodată, gravitând spre abstracție O astfel de mișcare, o continuare directă a cubismului, a apărut în Rusia A fost fondată de artistul și filozoful Kazimir Malevich ( - ) Malevici a eliminat în mod decisiv orice obiect semnificativ din pânzele sale și, așa cum a afirmat el însuși, „și-a găsit refugiul în formă de pătrat” Stilul geometric creat de Malevich l-a adus în prim-planul artei avangardiste de la începutul secolului al XX-lea Numindu-și propriul stil Suprematism, Malevich a anunțat că se străduiește să „elibereze arta de nevoia împovărătoare de a înfățișa lumea” Victorie asupra Soarelui În decembrie , la Petrograd, Malevici și-a demonstrat lucrările suprematiste pentru prima dată la Ultima Expoziție Futuristă de Pictură „ , ” Un total de treizeci și șapte de pânze abstracte, printre care s-a numărat pictura din Pătrat negru pe fundal alb, bazată pe schițe pentru opera futuristă Victory over the Sun Poza, care era o imagine a unui pătrat negru, atârna deasupra intrării în expoziție și semăna cu o icoană tradițională rusă Restul lucrărilor lui Malevici constau și în dreptunghiuri, cercuri, triunghiuri și cruci, realizate în culori simple, fără nici cea mai mică urmă de semitonuri În plus, Malevici a publicat o broșură intitulată „De la cubism și futurism la suprematism”, în care descrie dezvoltarea artei de avangardă încă de la începutul secolului LIMBAJUL PUR AL PICTUREI În , Malevich, fiind membru al grupului German Blue Rider și al asociației ruse SĂGĂGATA TIMPULUI Kazimir Malevici creează schițe Crearea societății Malevici scrie Revoluția Rusă costume și decor „Supremus” „Suprematist Manifestul Futurist al Rusiei ” epers „Victorie asupra soarelui” Suprematism Am simțit noaptea absolută în mine și în ea am observat ceva nou pe care l-am numit Suprematism Kazimir Malevici „Coada măgarului”, și-a arătat opera, scrisă sub influența cubismului și futurismului Reducând toate elementele picturale la o compoziție de forme geometrice simple, un set de culori de bază sau monocrome, era convins că a atins apogeul autoexprimării artistice și a eliberat pictura de orice semnificații și conexiuni politice și sociale Suprematiștii au abandonat nu numai imaginea a ceea ce văd în jur, ci și orice componentă simbolică sau narativă, simplificând totul la forme de bază - și ca urmare au ajuns la o nouă realitate creativă, așa cum credeau ei Pe lângă cubism și futurism, Malevich a fost influențat și de arta primitivă, dar în lucrările sale nu există nici cel mai mic indiciu al lumii din jurul său În plus, era interesat de matematică, filozofie și teoriile „dimensiunii a patra” Formele, liniile și culorile par să plutească pe suprafața pânzelor, neasociate cu niciunul dintre aspectele recunoscute ale vieții Malevich a răsturnat bazele și normele din sufletul privitorului șocat de el, crezând că „limbajul pur” al picturii întruchipează interiorul Kazimir Malevici Malevici a spus odată că albul este „adevărata culoare a infinitului” fundal alb simbolizează spațiul, distanța și eternitatea Limitând paleta la câteva culori, Malevich a subliniat simplitatea formelor care păreau să apară aleatoriu pe pânză Aceste imagini abstracte plate, care nu aveau nimic de-a face cu lumea înconjurătoare, au fost concepute pentru a elibera mintea privitorului de orice așteptări și a da naștere capacității de percepție mistică directă, independentă de experiența și amintirile anterioare Toate lucrările sale au fost pictate cu o rețea desenată în prealabil, dar senzația de mișcare a fost obținută folosind diagonale, colțuri ascuțite și o aranjare arbitrară a figurilor în spațiu Țarul Nicolae al II-lea ( - ) și familia sa executați de bolșevici; „Compoziție supremistă, alb-pe-alb”, Malevici „Proun” (proiect „Compoziție supremistă”, declarații de Ilya Chashnik ( - ); nou) D", "Compoziție sferică", El Lissitzky Ivan Klyun ( - ) Realismul socialist devine stilul oficial de artă în Rusia, arta abstractă este strict interzisă diferite și îndrăznețe „Compoziție supremistă”, Kazimir Malevich, , ulei pe pânză starea mentală a artistului și nu ar trebui să cauți imagini înțelese și familiare în imagine revoluția rusă Malevich a descris suprematismul ca fiind „superioritatea sentimentului pur sau a percepției în artele vizuale” Nu este o coincidență că mișcarea artistică revoluționară a apărut în ajunul Revoluției Ruse din Malevici și adepții săi au susținut revoluția, crezând în mod idealist că vor contribui la crearea unei noi societăți în care lăcomia va fi înlocuită cu libertatea spirituală Stergând toate paralelele materiale cu lumea fizică, Suprematismul a luptat pentru puritatea societății, care nu avea nimic de-a face cu valorile și principiile etice Malevici nu era religios, dar considera abordarea sa față de artă ca fiind cu adevărat spirituală Artă universală În , Malevici a publicat o versiune extinsă a pamfletului său din , De la cubism și futurism la suprematism: un nou realism în pictură În această carte, în esență un manifest suprematist, Malevici a susținut că Piața Neagră este o „formă zero”, care rezumă vechile reguli și marchează nașterea unui nou limbaj pictural El a explicat că suprematismul trece prin trei etape de dezvoltare: primul este negru, al doilea este colorat și al treilea este alb Demonstrând stadiul final al stilului, în a creat o serie de pânze „Alb-pe-alb”, refuzând complet să se estompeze, dar înfățișând totuși figuri geometrice vizibile Suprematism În , încercând cu disperare să eliberez arta de opresiunea grea a realității, m-am refugiat sub forma unui pătrat Kazimir Malevici Ideile de Suprematism au un sens în general universal, dar în unele aspecte sunt specific rusești, departe de tradițiile europene De exemplu, analogiile cu icoana rusă pot fi considerate o caracteristică națională specifică Pictura cu icoane în Rusia are o istorie lungă Societate "Supremus" În Malevici a organizat și tradiții puternice, mulți ruși admiră aceste imagini străvechi În primele sale lucrări suprematiste, Malevich a pictat forme negre pe un fundal alb - un cerc negru, o cruce neagră, repetând compoziția clasică a icoanei, unde obiectul principal este situat în centrul pânzei, adesea pe fundalul unui cruce simetrică sau un halou rotund În , Malevici, împreună cu alți suprematisti, a lucrat la compoziții tridimensionale, iar în , cartea sa The World as Non-Objectivity a fost publicată la Școala Superioară de Arte Plastice Bauhaus, care detaliază teoria artei abstracte și istoria de crearea Pietei Negre pe Fond Alb ” După venirea lui Stalin la putere în și stabilirea realismului socialist ca stil oficial în , suprematismul a fost interzis de guvern, dar de-a lungul anilor de existență a reușit să aibă un impact uriaș asupra viitorului artelor plastice, arhitecturii și proiecta societatea Supremus, care a inclus El Lissitzky ( - ), Lyubov Popova ( - ), Olga Rozanova ( - ), Alexandra Exter ( - ) ș a La întâlnirile lor, ei au discutat despre filosofia suprematismului, crezând că suprematismul poate ajuta la schimbarea societății în bine În materia uscată Eliberarea artei de asuprirea trecutului și crearea unui „limbaj pur” al picturii diferită și îndrăzneață Constructivismul ( - ) Istoria artei de avangardă rusă la începutul secolului al XX-lea este destul de dificil de studiat, deoarece multe documente și lucrări au fost distruse în timpul revoluției ruse Cu toate acestea, unele idei originale - de exemplu, Suprematismul și Constructivismul - au schimbat vectorul de dezvoltare a artei, arhitecturii și designului contemporan În primul deceniu al secolului XX, Rusia a rămas un imperiu condus de țarul Nicolae al II-lea Până în , după Primul Război Mondial și Revoluția Rusă, lumea se schimbase irevocabil Acest lucru a fost facilitat și de descoperiri și invenții tehnice - transportorul la fabricile Ford, liftul, aspiratorul, lămpile electrice, fotografia color Spațiul negativ Ca și suprematismul, constructivismul s-a născut dintr-un amestec de cubism, futurism și neoplasticism, dar sculptura cubistă a avut cea mai mare influență asupra noului stil În , Vladimir Tatlin ( - ) a venit la Paris, unde l-a cunoscut pe Picasso și experimentele sale cu colaje tridimensionale (asamblare) La întoarcerea sa în Rusia, Tatlin a început să creeze structuri abstracte de relief din deșeurile industriale Era convins că arta ar trebui să fie o reflectare directă a lumii industriale De la început, Tatlin a considerat spațiul liber din jurul și dintre obiectele sale (spațiul negativ) la fel de important ca și designul în sine Reliefurile sale colorate și construcțiile tridimensionale, create între și , nu arată ca nimic și nu simbolizează nimic Din a lucrat împreună cu Alexandru Rodcenko ( - ) Aceste PTREPD RPFMFHM Tatlin începe să creeze sculpturi abstracte din materiale industriale Revoluțiile din februarie și octombrie duc la crearea Uniunii Sovietice; „Cap de femeie”, Nahum Gabo Constructivismul este susținut oficial de guvernul comunist al Uniunii Sovietice constructivism cei doi au creat lucrări geometrice absolut abstracte sub influența clară a cubismului, futurismului, neoplasticismului și suprematismului Două puncte de vedere Mulți artiști ruși au fost entuziasmați de revoluția din Frații Naum Gabo ( - ) și Antoine Pevsner ( - ) s-au întors din Europa, Kandinsky a venit din München în În ciuda condițiilor dificile de viață, artiștii au glorificat idealurile revoluționare, fiecare în propria interpretare creativă Termenul „constructivism” inventat de Pevsner a fost utilizat pe scară largă până în Ideea a combinat două abordări diferite În primul rând, ideile lui Tatlin despre rolul social al artei, conform cărora artistul este obligat să-și subordoneze propria individualitate nevoilor societății Formele noi din materiale noi trebuie să corespundă noii ordini sociale A doua abordare s-a bazat pe convingerea lui Kandinsky și Malevich că arta este o chestiune exclusiv personală a unei persoane, dar realizarea unui ideal comun poate fi scopul său final Acest punct de vedere, care are o conotație spirituală și morală, a fost susținut ulterior de Gabo și Pevzner și a stat la baza oricărei arte abstracte Teme experimentale și obiective Constructivismul, în încercarea sa de a moderniza arta, designul și arhitectura, a fost un răspuns la dezvoltarea industriei și tehnologiei Gabo și Pevzner construiesc cu entuziasm noi compoziții sculpturale și proiecte pentru viitoarele structuri arhitecturale În procesul creativ este implicat și Kandinsky, dar Tatlin Situația politică din Rusia După abdicarea țarului în martie , răsturnarea guvernului Kerensky de către bolșevici în toamna acelui an, confuzia din primii ani ai puterii sovietice și războiul civil din Rusia, arta de avangardă a înflorit Mulți artiști de avangardă au primit poziții în noile structuri ale statului, iar constructivismul a fost considerat un stil artistic progresiv care exprima o nouă gândire „Monument pentru Internaționala a Treia”, Vladimir Tatlin Prima expoziție de artă constructivistă la Moscova; Lenin introduce Noua Politică Economică Lenin moare, Stalin conduce Partidul Comunist Realismul socialist este declarat stilul oficial de artă în Rusia diferită și îndrăzneață Abstracții geometrice Artistul maghiar Laszlo Moholy-Nagy ( - ) a locuit la Berlin din , unde, printre alte mișcări artistice de avangardă, a făcut cunoștință cu suprematismul și constructivismul rusesc Timp de câteva luni a experimentat cu fotografia, iar în picturile sale a înfățișat obiecte și mașini arhitecturale și într-o manieră din ce în ce mai abstractă Mai târziu a studiat la Bauhaus Urmând principiile constructivismului, Moholy-Nagy a redus toate elementele picturii la forme geometrice de bază, linii simple și câteva culori simple, abordare care a fost predată ulterior în întreaga lume Imaginea se naște din interior Sunt convins că această imagine este adevărata realitate navmgaoo viziunea asupra lumii pare prea mistică pentru a satisface cerințele realității Mișcării se alătură Lyubov Popova, Alexander Vesnin ( - ), Rodcenko, Varvara Stepanova ( - ), Alexei Gan ( - ) și Osip Brik ( - ) În a fost publicată cartea lui Hahn „Constructivismul”, care a devenit manifestul întregii tendințe Din până în , Rusia a cunoscut o perioadă de criză socio-economică, cu schimbări frecvente în politică și guvern În acest timp, opoziția oficială față de arta progresivă a crescut treptat; continuu create, unite, apoi desfiintate si dispersate scoli de arta, asociatii, muzee Ideile de constructivism au pătruns în Olanda și Germania, iar mai târziu au câștigat faima internațională Pentru oamenii care s-au săturat de ororile și agresivitatea din ultimii ani, conceptul de artă complet abstractă li se părea progresiv și proaspăt Constructivismul, cu reliefurile sale, sculpturile, obiectele în mișcare și picturile sale, a fost perceput ca ceva original și modern Nu era loc pentru emoții, ci doar obiecte materiale reduse la ale lor elemente originale Constructiviștii au folosit materiale noi, iar abordarea lor metodică a mărturisit în mod irefutat că artiștii au negat categoric cursul istoriei care a dus la Primul Război Mondial; au apărat cu tărie ideile păcii și armoniei universale Turnul lui Tatlin În calitate de șef al Comisariatului pentru Educație, Tatlin a fost autorizat să supravegheze crearea de monumente care glorificau realizările Rusiei Știm doar ce facem, producem, creăm; și tot ceea ce creăm și producem este realitate navmgaoo Printre altele, a realizat proiectul „Monumentului Internațional a III-a” ( - ), cunoscut și sub numele de „Turnul lui Tatlin” Realizat din sticlă și metal, monumentul era o combinație de spirale metalice, parcă atârnă în aer, și patru clădiri de diferite forme geometrice, care trebuiau să se rotească cu viteze diferite Câțiva ani mai târziu, regimul sovietic a considerat constructivismul nepotrivit nevoilor propagandei, iar în Stalin, care venise la putere cu zece ani mai devreme, a denunțat public această mișcare artistică Dar în lumea occidentală, ideile constructivismului au continuat să influențeze dezvoltarea artelor plastice, designului și arhitecturii pentru o lungă perioadă de timp În materia uscată Construirea unui spațiu lipsit de masă in neoplasticism ( - ) Artistul olandez Piet Mondrian și-a definit primele lucrări într-un stil abstract, compus din forme geometrice și planuri colorate, cu cuvântul „neoplasticism” Curând, lucrările unui grup de artiști, arhitecți și designeri olandezi „De Stijl” au început să se numească așa Termenul „neoplasticism” provine de la olandezul „denieuwe beelding-”, care înseamnă „artă nouă” - acesta era numele picturii abstracte și filosofiei idealiste a lui Mondrian, iar după el opera mai multor designeri, artiști și arhitecți „Nou”, pentru că, îmbinând pictura cu căutarea spirituală, Mondrian a abandonat pictorialul în favoarea abstracției complete „De Stijl” În , ajuns la Paris, Mondrian a fost șocat de munca cubiștilor Dar, în același timp, cubismul, în opinia sa, nu a fost suficient de radical pentru progresul artei Mondrian a fost fascinat de teosofie și a căutat să îmbine propriile idei artistice cu doctrina spirituală În , odată cu declanșarea Primului Război Mondial, s-a întors în Olanda unde i-a cunoscut pe arhitectul, pictorul și poetul Theo van Doesburg ( - ) și pe pictorul Bart van der Leck ( - ) Trei ani mai târziu, Mondrian și van Doesburg au publicat revista „De Stijl” („Stil”), explicându-și conceptele artistice: sperau să creeze o nouă artă, o artă a păcii și armoniei, rezistând coșmarului războiului li s-au alăturat alți artiști și designeri care le-au împărtășit puncte de vedere, iar de atunci numele „Stil” a fost asociat nu numai cu revista, ci și cu asociația artistică SAGEATA TIMPULUI „Compoziţia nr II; Compoziție cu linie și culoare „- una dintre primele lucrări complet abstracte ale lui Mondrian Odată cu izbucnirea primului război mondial, Mondrian s-a întors de la Paris în Olanda În Olanda apare primul număr al „Style” de Mondrian și van Doesburg; „Compoziție (vacă)”, van Doesburg; Gerrit Rietveld creează „Scaunul Roșu și Albastru”, prima aplicare practică a neoplasticismului în design neoplasticism Geometria neoplasticismului Mondrian și alți neoplasticieni au redus toate elementele figurative la linii drepte de diferite grosimi pe fond alb, care, intersectându-se, formau dreptunghiuri și pătrate de diferite dimensiuni Paleta a fost redusă la trei culori primare, completate negru, alb și gri pentru a evita corespondența cu lumea reală și pentru a transmite doar un sentiment de armonie universală Toate elementele suplimentare au fost eliminate, deoarece arta ar trebui să înfățișeze nu lumea fizică, ci ordinea universală Un tablou tipic Mondrian - dungi verticale și orizontale cu blocuri de culoare Mondrian se întoarce la Paris dar continuă să se angajeze în neoplasticism, corespunzând în mod regulat cu van Doesburg În Weimar, Germania, van Doesburg predă arhitectură la Bauhaus diferită și îndrăzneață teosofie Teozofia ca doctrină a apărut la New York la sfârșitul secolului al XIX-lea Cuvântul în sine provine din grecescul „theosophia”, care înseamnă „cunoașterea esenței divine” Nefiind o doctrină religioasă, Teozofia susține că toate religiile conțin un sâmbure de adevăr Această mișcare filosofică a conectat multe sisteme, concentrate pe căutarea unei idei care stă la baza armoniei universale Teozofii credeau că sufletul uman are șapte niveluri sau părți și nu există nicio diferență între reprezentanții diferitelor rase, genuri, confesiuni religioase și caste Primii membri ai grupului, pe lângă ІDusburg, van der Leck și Mondrian, au fost pictorul și sculptorul belgian Georg Vantongerloo ( - ), arhitectul și designerul maghiar Vilmos Houchard ( - ), arhitecții olandezi J J P Oud ( - ), Robert van't Hoff ( - ) și Jan Villiers ( - ) Toți au considerat cubismul nu suficient de abstract și expresionismul „prea subiectiv” Constructivismul și suprematismul rus au avut o anumită influență asupra lor Explicând esența opiniilor sale, în primele unsprezece numere ale revistei „Stil” Mondrian a publicat un detaliu eseu „Neoplasticismul în artele vizuale” În a fost publicată cartea „Neoplasticismul” Armonia universală Din , Mondrian a fost membru al Societății Teozofice Olandeze Centrale pentru abordarea spirituală a neoplasticismului au fost teoriile teosofice idealiste și anti-materialiste Mondrian credea că, distrugând realitatea până la cele mai simple forme „rafinate”, el creează artă care reflectă cu acuratețe armonia universală Pictura lui „în carouri” a fost rezultatul unei reflecții atente și a fost menită să demonstreze ordinea mistică superioară atemporală a ordinii mondiale Din acest punct de vedere, nicio compoziție nu ar trebui să aibă un centru, iar limitele lucrării nu sunt mai puțin importante decât orice altceva Privitorul este astfel forțat să perceapă întreaga imagine ca un întreg, fără a se concentra asupra vreunei zone anume Liniile orizontale și verticale creează efectul de echilibru dinamic, dând naștere unui sentiment de pace și stabilitate, lipsit de contradicții și răsturnări Neoplasticismul în arta aplicată Pânzele abstracte ale neoplasticismului sunt create pe baza formelor și culorilor simplificate la baza lor În noiembrie , ideologia neoplasticismului a fost prezentată oficial în opt O viziune plastică pură a realității ar trebui să formeze un nou tip de societate, așa cum în domeniul artei a creat neoplasticismul Piet Mondrian neoplasticism Noua artă își va găsi expresia în abstractizarea formelor și a culorilor, cu alte cuvinte, în linii drepte și culori primare pure Piet Mondrian paragrafe din manifestul publicat în revista „Stil” Publicată în olandeză, engleză, franceză și germană, revista s-a răspândit în toată Europa În anul următor s-a alăturat grupului arhitectul-designer Gerrit Rietveld ( - ) El a adus o contribuție semnificativă la dezvoltarea ideilor de neoplasticism Scaunul Roșu și Albastru al lui Rietveld, pe un cadru negru, a fost primul exemplu de neoplasticism în arta aplicată Influența neoplasticismului Neoplasticismul ca stil a încetat să mai existe în , când van Doesburg a creat o nouă asociație numită Artă abstractă În același an a murit, iar ultimul număr al „Stilului” din i-a fost dedicat memoriei Neoplasticismul și „Stilul” au influențat dezvoltarea Bauhaus-ului și a „stilului internațional” în arhitectură, precum și multe alte școli de artă și tendințe ale secolului XX și chiar al secolului XXI Mondrian și-a continuat studiile despre forme și culori, rafinându-și și detaliând propriile vederi, iar abstracțiile sale sunt considerate cel mai înalt punct al artei avangardiste Din a locuit la Londra, apoi în s-a mutat în Statele Unite Unul dintre cei mai mari artiști ai secolului XX, el a inspirat generații de designeri și pictori În materia uscată Artă geometrică rafinată amestecată cu teosofie diferită și îndrăzneață Bauhaus ( - ) În , la Weimar, Germania, arhitectul Walter Gropius ( - ) a înființat Școala de Arte, Meserii și Design, care era o continuare a anterioară „Mișcarea Artelor și Meșteșugurilor”, care a căutat să îmbine artele plastice și cele aplicate Dar, spre deosebire de predecesorii săi, Bauhaus a recunoscut beneficiile producției de mașini Devenind șeful unei noi școli de artă, Gropius a numit-o „Bauhaus” – un „Hausbau” german inversat, adică „casă de construcție” Weimar era la acea vreme centrul vieții sociale și politice din Germania, aici social-democrații au întocmit textul Constituției noii republici RbVOLUȚIA ÎN PREDARE „Mișcarea Artelor” și Meșteșuguri” de la sfârșitul secolului al XIX-lea, inspirată de ideile socialiste, a încurajat o strânsă cooperare între artiști și artizani pentru a crea articole de uz casnic elegante, dar simple și confortabile, neîncărcate cu decor excesiv Această mișcare poate fi considerată punctul de plecare pentru dezvoltarea designului Din , Gropius a lucrat cu un grup de artiști și designeri de avangardă în organizația Deutsche Werkbund Doisprezece ani mai târziu, a condus Bauhaus-ul pe baza ideilor și obiectivelor fostei comunități Intenționând să aducă într-o singură structură arta, meșteșugul și producția industrială, Gropius a creat o școală fundamental diferită de alte instituții de învățământ de acest gen Bauhaus a devenit faimos pentru metodele sale de predare revoluționare Printre profesorii săi s-au numărat maeștri remarcabili de avangardă - Paul Klee, Lyonel Feininger, Johannes Itten ( - ), Walter Gropius deschide Bauhaus din Weimar Gunta Stolz începe să predea la Bauhaus Paul Klee și Wassily Kandinsky Marcel Breuer începe să predea la Bauhaus predarea la Bauhaus; Marcel Breuer devine Student Bauhaus Marianne Brandt își creează faimosul ceainic de argint; Herbert Bayer a proiectat fontul Universal; școala se mută la Dessau Bauhaus Marcel Breuer ( - ), Joseph Albers ( - ) și Wassily Kandinsky Artă în producție Bauhaus a fost format ca urmare a fuziunii Academiei de Arte Frumoase din Weimar și a Școlii de Arte și Meserii, astfel încât studenții au învățat teorie și practică în același timp - au învățat să creeze lucrări care aveau atât artistice, cât și comerciale valoare Gropius și-a imaginat o comunitate în care profesorii și studenții ar putea trăi și lucra împreună ca egali, reducând decalajul dintre artă și industrie Într-un anumit fel, ideologia școlii a fost influențată de teoriile lui William Morris ( - ), liderul Mișcării Arts and Crafts Dar, în multe privințe, Bauhaus a fost antitetic cu curentele anterioare, pentru că a îmbrățișat cultura industrială a producției de masă a secolului XX, în timp ce artiștii din Artă și Meșteșuguri au evitat industria Bauhaus a funcționat în trei orașe germane Totul a început la Weimar în , dar deja în , după căderea Republicii Weimar, școala a trebuit să se mute Centrul industrial din Dessau a fost considerat o locație mai potrivită Acolo, conform proiectului lui Gropius, a fost construit un complex de clădiri din beton, sticlă și metal, unde se aflau alăturate săli de lucru, săli de cursuri și un cămin În , Bauhaus s-a mutat la Berlin, dar a fost închis de naziști un an mai târziu Bauhaus a fost prima școală de artă modernă care a combinat predarea designului și a artei în sine Cursul s-a bazat pe conceptul de meșteșuguri ca bază pentru orice expresie artistică, așa că toți studenții au urmat mai întâi un curs pregătitor de șase luni de ore practice și teoretice în bazele meșteșugurilor, designului și artelor plastice Apoi în timpul Principiul nostru principal a fost că designul nu este o distracție intelectuală și nu doar o chestiune materială, ci este o parte integrantă a vieții, necesară oricărei persoane dintr-o societate civilizată* Walter Gropius O nouă clădire Bauhaus, proiectată de Gropius, se deschide în Dessau; Marcel Breuer a inventat scaunul tubular din oțel Hannes Meyer devine director al Bauhaus Mies van der Rohe a devenit director al Bauhaus; Școala se mută la Berlin Naziștii au închis Bauhaus diferită și îndrăzneață Designul d nu este o profesie, este o atitudine trei ani de specializare, doi profesori au lucrat cu fiecare elev - un artist și un maestru Specializările au inclus metalurgie, ebanisterie, țesut, olărit, pictură, design de cărți, fotografie, gravură, sculptură și mai târziu arhitectură Elevii au fost învățați să creeze funcțional Laszlo Moholy-Nagy articole fizice potrivite pentru producția de masă În , școala a adoptat motto-ul „Arta către industrie” MANAGEMENT ȘI MARKETING În timpul existenței Bauhaus-ului în trei orașe, acesta a fost condus de trei directori diferiți Walter Gropius din până în , Hannes Mayer ( - ) din până în și Ludwig Mies van der Rohe ( - ) din până în Fiecare dintre ei a făcut mici modificări la program, la regulile interne ale școlii, a invitat diferiți profesori Cursurile de ceramică, de exemplu, au fost anulate când școala s-a mutat din Weimar în Dessau Dar idealurile Bauhaus au rămas neschimbate: simplitatea designului și funcționalismul, convingerea că obiectele frumoase pot fi produse la scară industrială Datorită unei politici de publicitate talentate, faima școlii a crescut Una dintre cele mai populare catedre a fost tipografia, mai ales când personalități eminente precum Laszlo Moholy-Nagy și designerul grafic Herbert Bayer ( - ) au venit să predea acolo Bayer a fost însărcinat de Gropius în să creeze fontul Bauhaus pentru publicitate și imprimare Bayer a venit cu un font geometric simplu, fără majuscule, care a devenit un cuvânt nou în design grafic După ce l-a înlocuit pe Gropius ca director în , Mayer a desființat acele cursuri pe care le considera prea formale În plus, a acordat o mare atenție funcțiilor sociale ale arhitecturii și designului Sub presiunea crescândă din partea guvernului reacționar, în , Mayer a fost înlocuit de arhitectul Mies van der Rohe El, la rândul său, a schimbat programa, concentrându-l pe arhitectură Situația politică dificilă din Germania, împreună cu situația financiară critică a Bauhaus, a dus la faptul că în școala a fost nevoită să se mute la Berlin, iar în guvernul nazist a închis în cele din urmă Bauhaus Mulți profesori au emigrat în Marea Britanie și apoi în Statele Unite, unde munca și filosofia lor de predare au avut un impact semnificativ asupra generațiilor de tineri designeri Ideea de design funcțional al Bauhaus a devenit unul dintre conceptele fundamentale ale secolului al XX-lea Bauhaus Arhitectura Bauhaus În noile clădiri școlare din Dessau, Gropius și-a întruchipat propriile idei revoluționare Construit în doar treisprezece luni, complexul este spațiul de lucru perfect pentru studenții și profesorii Bauhaus Cele mai moderne materiale și tehnologii de construcție sunt utilizate aici: beton armat, ferestre mari, acoperis plat Complexul este format din trei aripi: o școală, ateliere și o clădire rezidențială pentru studenți și administrație Clădirea Bauhaus a devenit o piatră de hotar în istoria arhitecturii și baza pentru cercetări ulterioare în această direcție În linia de jos Combinând arta, meșteșugurile și designul pentru a crea obiecte funcționale moderne Eu diferit și îndrăzneț Pictura metafizică ( - ) O reacție la cubism și futurism a fost „pictura metafizică” – pittura metafisica – o mișcare de artă italiană fondată de Giorgio de Chirico ( - ) și preluată de Carlo Carra ( - ) Picturile lor fantezie ilogice păreau ciudat de plauzibile Juxtapoziții neașteptate, perspectivă expresivă - toate împreună aveau scopul de a influența subconștientul privitorului De Chirico a intenționat inițial să devină inginer Până la vârsta de douăzeci și trei de ani, a locuit la Atena, Florența, Munchen și a studiat arta peste tot La München, a făcut cunoștință cu lucrările filosofilor Friedrich Nietzsche, Arthur Schopenhauer ( - ) și Otto Weininger ( - ), precum și lucrările pictorilor simboliști Arnold Böcklin ( - ) și Max Klinger ( - ) Influențat de aceste lucrări și de arhitectura italiană, în , la Florența, a pictat o serie de pânze numite Piațe metafizice ale orașului Din acel moment, el începe să-și creeze peisajele misterioase de altă lume Înfiorător și suprarealist Câțiva ani, din până în , de Chirico a petrecut la Paris A rămas indiferent la căutarea avangardă a cubismului și fauvismului, dar a admirat artiștii care nu abandonaseră complet elementele realiste Deja la începutul carierei sale, picturile lui de Chirico sunt metaforice; le-a expus la Salonul de Toamnă și Salonul Independenților Nu toată lumea a reacționat la asta LD TIME Giorgio d'Chirico se mută la Munchen și descoperă lucrările lui Becklin, Klinger, Nietzsche, Weininger și Schopenhauer De Chirico se întoarce La doi ani după ce s-a mutat la Paris la Milano și apoi la Florența, de Chirico participă la Salon des Indépendants, unde creează pânze și Salonul de toamnă; sună Apollinaire înfățișând sinistra opera metafizică a lui de Chirico; Piatra italiană „incertitudinea poetului”, Giorgio de іchirico pictura metafizică creativitatea este aprobată, dar Picasso, Apollinaire și galeristul Paul Guillaume ( - ) au vorbit cu mare entuziasm În mai , de Chirico s-a întors în Italia și, declarat inapt pentru serviciul militar, a petrecut restul primului război mondial la Ferrara, pictând La sfârșitul războiului, în , s-a mutat la Roma Pictura sa, cu toată iraționalitatea ei, pare surprinzător de autentică și, prin urmare, și mai misterioasă și înfricoșătoare Perspectivă aspră, umbre aspre, figuri misterioase, lumină neobișnuită - aceste peisaje urbane ciudate par înghețate în timp În liniștea de rău augur a piețelor pustii, pe fondul arhitecturii pseudo-clasice, aici apar obiecte deplasate, cu aspect ridicol - ceea ce duce privitorul la și mai multă confuzie ILUZII ARTISTICE Repetând obsesiv imagini tulburătoare în picturile lor, artiștii metafizici credeau că dezvăluie o altă dimensiune a realității, străpungând stratul de suprafață vizibil al ființei Au căutat să facă privitorul să vadă ghicitorile și secretele care se ascund în spatele aspectului obiectului Pe majoritatea pânzelor - piețe goale ale orașului sau spațiu închis apăsător Clădirile și statuile aruncă umbre nefiresc de lungi; un tren care trece este vizibil în depărtare, ceasul continuă să arate ora orașului dispărut Nu există nici un indiciu de loc și timp real, dar privitorul este încă acoperit de presimțiri sumbre și un sentiment de anxietate inexplicabilă În picturile lor metafizice, artiștii au văzut un instrument de a atrage atenția asupra laturii mistice Două forme de a fi Filosofia metafizică a lui De Chirico s-a bazat pe credința sa (împrumutată de la Nietzsche) că totul în lume există în două tipuri de realitate: cea obișnuită, percepută de toată lumea, și o altă formă de ființă, pe care a descris-o ca „o manifestare fantomatică sau metafizică vizibile doar la câțiva indivizi rari în momentele de iluminare În pictura sa, el a căutat să evadeze din prima formă de existență pentru a ajunge la a doua și, în același timp, să ajute alte persoane să experimenteze percepția unei realități efemere evazive În , a publicat un manifest, Suntem metafizicieni, clarificându-și obiectivele ■I SUA intră în Primul Război Mondial; d' Chirico îi întâlnește pe Carra, Morandi și d' Pisis; „Camera fermecată Muza metafizicii, Arlo Carra Sfârșitul primului război mondial; „Natura moartă metafizică” de Giorgio Morandi Ca urmare a conflictului dintre de Chirico și Carra, grupul se desparte diferită și îndrăzneață Există mai mult mister în umbra aruncată de un om care merge într-o zi însorită decât în toate religiile lumii Giorgio de Chirico Valori Plastici Revista Valori Plastici a fost publicată la Roma între și Artistul și criticul Mario Broglio ( - ) a fost editor Primele numere conțin articole ale lui de Chirico, Carra și Savinio, care expun principiile picturii metafizice Deși revista a publicat materiale despre arta de avangardă - cubism și neoplasticism - tendințele moderne au fost mai degrabă condamnate, iar ideea unei întoarceri la tradițiile italiene clasice de pictură, care a presupus o tehnică rafinată și un realism al imaginii, a fost promovat în toate modurile posibile pace Carra a spus că conștientizarea vieții de zi cu zi indică „cel mai înalt, ascuns sens al ființei”; în același timp, el și de Chirico erau convinși că urmează tradițiile celebrate ale artei italiene timpurii, fiind urmașii lui Giotto și Uccello Scuola Metafisica Termenul „pictură metafizică” a fost folosit pentru prima dată de Apollinaire în , descriind stilul lui de Chirico Între timp, în Italia, Carra a devenit deziluzionat de futurism, iar în l-a cunoscut pe de Chirico, cu care se aflau într-un spital din Ferrara Mai târziu, celor doi artiști care au predicat noul stil li s-au alăturat fratele mai mic al lui de Chirico, scriitorul și compozitorul Alberto Savinio ( - ), pictorul Giorgio Morandi ( - ) și Filippo de Pisis ( - ), poet și pictor Împreună au format Scuola Metafisica (școală metafizică) Prietenii au discutat și studiat filozofia germană, de care de Chirico a devenit interesat încă din München: teoria cunoașterii intuitive a lui Schopenhauer, conceptul de „enigmă” al lui Nietzsche, metafizica geometrică a lui Weininger Interesele lor erau și opera simboliștilor și orfismul, cu care Apollinaire l-a introdus pe de Chirico la Paris Toți împreună au jucat un rol semnificativ în formarea ideilor lor Spre deosebire de futuriști, artiștii metafizici nu au inventat noi metode și tehnici, ei pur și simplu și-au descris viziunea lor neobișnuită asupra lumii într-o manieră clasică Suprarealism În toamna anului , de Chirico a publicat un articol în revista Valori Plastici intitulat „Întoarcerea meșteșugului”, în care sfătuia să se reîntoarcă la modul tradițional de a picta Pe tot parcursul anului următor, s-au certat aprins cu Carra, care a dus la o scindare în grup, dar încă în de către Carra, de Chirico și Morandi pictura metafizică Pentru ca o operă de artă să devină nemuritoare, este necesar ca ea să treacă dincolo de uman, unde nu există bun simț și logică* Giorgio de Chirico împreună au participat la expoziția „Tânăra Italia” În ciuda existenței scurte a acestei asociații, ideile metafizicienilor au avut o mare importanță - în Italia, arta clasică începe să reînvie, în Germania, mulți artiști caută creativ în aceeași direcție Dar pictura metafizică a avut cel mai semnificativ impact asupra artei Franței, deoarece aici s-a născut suprarealismul În materia uscată Pătrunderea în esența mistică ascunsă în spatele aspectului vizibil diferită și îndrăzneață Harlem Renaştere ( - ) Anii douăzeci și treizeci ai secolului XX au fost marcați de o explozie a activității creative în rândul americanilor de culoare care trăiesc în New York Harlem Muzica, coregrafia, filmul, pictura, teatrul și cabaretul inspirate de moștenirea lor africană sunt cunoscute ca „New Negro Art” Așa a numit istoricul de artă Alain Locke această mișcare în cartea sa din The New Negro Între anii și , aproximativ două milioane de afro-americani s-au mutat din statele sudice în nord, la Chicago, Philadelphia, Cleveland și New York Mulți afro-americani bogați și educați s-au stabilit în Harlem, noile suburbii ale New York-ului Apărând cam în aceeași perioadă, The New Negro a lui Locke i-a determinat pe mulți artiști de culoare să caute inspirație în moștenirea lor istorică Marea migrație Războiul civil sa încheiat în , aproximativ % dintre americanii de culoare trăind atunci în sud După Războiul Civil, sclavii au fost eliberați, dar autoritățile statelor din sud și-au limitat drepturile civile, impunând o politică de segregare în viața publică Când dezvoltarea industriei la începutul secolului al XX-lea a deschis noi oportunități în Nord datorită apariției de noi locuri de muncă, mii de negrii s-au înghesuit acolo din Sud În , America a intrat în Primul Război Mondial și sute de mii de americani de culoare și-au susținut țara; ei au luptat TIMP RELD Demonstrații în masă ale afro-americanilor împotriva/încălcării drepturilor lor Prima piesă a unui autor de culoare a fost pusă în scenă pe Broadway; deschiderea „Clubului Bumbacului”; Aaron Douglas începe să lucreze în stil propriu, care îi va aduce faima celebrului „New Negro” Alain Locke introduce societatea în ideile Renașterii din Harlem artist al Renașterii din Arlem Renașterea Harlemului "O criză" În , W E B Dubois ( - ) a contribuit la formarea Asociației Naționale pentru Avansarea Oamenilor de culoare Dubois a fost primul sociolog care a studiat „cultura neagră” și a fondat și revista Crisis Numele este preluat dintr-o poezie a lui James Russell Lowell ( - ), care credea că sclavia a creat criza națională care a dus în cele din urmă la Războiul Civil În loc să ceară direct reforme sociale, lupta pentru drepturile civile și egalitate, revista s-a angajat în activități culturale și educaționale Această ediție, adresată populației albe, a publicat poezii, povestiri, articole jurnalistice, ilustrații create de autori negri ai Renașterii Harlemului Până în , tirajul revistei ajunsese la de exemplare în armata americană, în ciuda prejudecăților care mai existau în societate și a lipsei de cetățenie deplină pentru oamenii de culoare Unii, cum ar fi Regimentul Infanterie integral african, au fost salutați ca eroi de la război, dar isprăvile altora au rămas nerecunoscute Numărul negrilor veniți în Nord creștea și, odată cu acesta, conflictele rasiale și civile au escaladat, cauzate de concurența crescândă pentru locuri de muncă și locuințe Încă din anii , americanii de culoare care s-au stabilit în nord au început să-și afirme drepturile asupra formelor de artă - pictură, literatură, muzică și coregrafie Această manifestare creativă originală a fost numită „New Negro Art” Majoritatea autorilor erau din sudul Americii, dar unii erau mulatri din Caraibe sau intelectuali din Indiile de Vest Britanice sau Paris care au venit în Statele Unite în căutarea unei vieți mai bune Deoarece s-au stabilit în principal în Harlem, mișcarea a fost redenumită în curând Harlem Renaissance Noi, tinerii artiști de culoare, intenționăm să ne declarăm individualitatea neagră fără teamă sau jenă Langston Hughes — Mă comport prost? Fats Waller sună pe Broadway; prăbușire la Bursa de Valori din New York, culminând cu o recesiune economică cunoscută sub numele de Marea Depresiune Augusta Savage deschide o școală de artă în Harlem Aaron Douglas este însărcinat să creeze o serie/picuri murale pentru Filiala Harlem a Bibliotecii Publice din New York sub titlul general „Aspecte ale vieții negre” Integrarea rasială ȘI socială Mulți americani de culoare, stabilindu-se în statele nordice, au căutat să-și sublinieze propria identitate, descendența din sclavi negri, legăturile culturale cu Africa Oamenii din clasa de mijloc care au crescut în Harlem și au primit o educație bună, au demonstrat clar și fără echivoc mândrie în trecutul poporului lor, distrugând stereotipurile rasiale Munca lor a contribuit la depășirea prejudecăților rasiale și la dezvoltarea integrării societății Pentru prima dată, artiștii, scriitorii, muzicienii și dansatorii afro-americani au făcut parte din cultura generală americană Eliberați de teribila oprimare a sclaviei, ei au tratat viața cu un optimism de neîntrecut, iar această viziune plină de bucurie asupra lumii a stârnit respectul universal DIVERSITATEA CULTURALĂ ŞI STILURI Perioada Renaşterii Harlem, care a durat aproximativ de la sfârşitul Primului Război Mondial până la începutul celui de-al Doilea Război Mondial, nu poate fi considerată manifestarea unui stil Dimpotrivă, lucrările artiștilor prezintă o varietate de elemente și abordări ca o reflectare a diversității culturilor în care au fost crescuți autorii Bazându-se în principal pe sprijinul negrilor, maeștrii Renașterii de la Harlem depindeau în mare măsură și de patronii albi, care erau bine conectați și, prin urmare, puteau oferi mai multe oportunități Mulți patroni albi au urmărit îndeaproape ceea ce era considerat „primitiv” cultură americană de culoare Aaron Douglas ( - ) a devenit cunoscut drept „Părintele artei afro-americane” pentru picturile sale murale ale clădirilor publice și designul publicațiilor tipărite, în special primele două reviste ale Renașterii din Harlem, Crisis and Opportunity William H Johnson ( - ), care s-a mutat la Harlem din Carolina de Sud, a devenit primul artist de origine africană care a fost ferm recunoscut de publicul de artă american Opera sa este un amestec de stil primitiv, elemente de modernism și scene din viața de zi cu zi Unul dintre cele mai izbitoare elemente ale Renașterii Harlem a fost jazz-ul, care a fost la fel de popular printre americanii albi și negri Jazzul i-a ajutat pe oameni să se înțeleagă Albii și negrii s-au adunat pentru a asculta această muzică sau dans Treptat, granițele interrasiale rigide au fost estompate, iar societatea s-a îndreptat către abolirea discriminării Scenele cluburilor de noapte, trupele de jazz și cabaretele sunt subiecte frecvente în picturile artiștilor renascentist din Harlem Renașterea Harlemului Dacă întrebi ce este jazzul, nu îl vei înțelege niciodată Louis Armstrong afro-americani Născută în Boston, Lou Milou Jones ( - ) a început să deseneze din copilărie și a continuat până la nouăzeci de ani Culorile strălucitoare, figurile plate pe pânzele ei vii și vesele, designul batik și textil întruchipează stilul etnic foarte „primitiv” care i-a încântat pe specialiști Sargentul Claude Johnson ( - ) a sosit în California în , s-a interesat de pictor, ceramică, gravor și grafician, dar a devenit celebru ca sculptor În lucrările pentru care a primit numeroase premii, Johnson a explorat și a subliniat tocmai caracteristicile rasiale Charles Alston ( - ), originar din Carolina de Nord, a sosit la New York în Tot Harlemul este decorat cu picturile sale, dar în plus, împreună cu artistul și sculptorul Henry Bannarn ( - ), a condus Școala de Artă Elston-Bannarn Harlem Concluzie O reflectare creativă a culturii afro-americane in mexican muralism ( - ) Revoluția mexicană din a escaladat în curând într-un război civil care a durat până în , dar revoltele izolate au izbucnit până la sfârșitul anilor douăzeci În această perioadă, un grup de artiști mexicani au creat picturi uriașe pe pereții clădirilor publice pentru a reaminti oamenilor de istoria poporului lor, pentru a trezi un sentiment de mândrie națională Acești maeștri sunt numiți muraliști mexicani Muralismul mexican a crescut direct din situația politică din țară, dar creatorii acestui stil au absorbit experiența artei europene - Renaștere, postimpresionism, cubism, expresionism, simbolism și suprarealism În plus, au folosit moștenirea culturală națională - arta populară mexicană Muraliști mexicani proeminenți - José Clemente Orozco ( - ), Diego Rivera ( - ), David Alfaro Siqueiros ( - ) - sunt cunoscuți sub numele de Los Tres Grandes, „Cei trei mari” Artă pentru mase Dintre toate revoluțiile din istoria mexicană, cea mai semnificativă a avut loc în anii și În , noul guvern național revoluționar - mai exact, ministrul Educației, José Vaconcelos ( - ) - a decis să folosească arta pentru propagandă și a încurajat artiștii să contribuie la crearea unei noi identități naționale Cu creativitatea lor, au trebuit să păstreze încrederea, optimismul, credința SAGEATA TIMPULUI Începutul revoluției mexicane José Clemente Orozco vine pentru prima dată în S U A Noul Guvern Național Revoluționar din Mexic; Rivera și Siqueiros șocați de frescele renascentiste din Italia Rivera se întoarce în Mexic de la Paris și devine membru al comunității artistice revoluționare muralism mexican Cea mai mare frescă Creată la mulți ani după sfârșitul erei muralismului mexican, această lucrare a lui Siqueiros demonstrează cât de mare este influența stilului, mai ales în Mexic Poliforum este un complex de clădiri care fac parte din World Trade Center din Mexico City, unde au loc evenimente politice și culturale Lucrarea a fost finanțată de Manuel Suarez ( - ), om de afaceri și filantrop Fresca este formată din douăsprezece panouri gigantice care înfățișează „Marșul umanității” – evoluția civilizației din trecut până în prezent, inclusiv câteva imagini ale viitorului Siqueiros a pictat aproape întreaga suprafață a clădirii cu formă neobișnuită, creând cea mai mare pictură monumentală din lume „Cultural Polyforum of Siqueiros”, David Alfaro Siqueiros, , panouri de azbest, ciment, metal, vopsele acrilice, piroxilină în viitorul Mexicului, subliniind nedreptatea și opresiunea celor lipsiți de drepturi înainte de revoluție Noul guvern a însărcinat un grup de artiști să creeze picturi murale grandioase accesibile tuturor cetățenilor Aceste lucrări vor demonstra - - Diego Rivera, Orozco și Siqueiros creează picturi murale pentru școala națională pregătitoare mexicană „Noaptea omului bogat”, Rivera scrie douăzeci de Ciclul Orozco „Oamenii lui Diego Rivera șapte picturi murale și liderii săi” la Palatul din Detroit pentru compania guvernului din Guadalajara Ford; „Portretul Mexicului astăzi” de David Jikeiros diferită și îndrăzneață Disprețuim așa-numita pictură „de șevalet” și toată arta creată de intelectuali rafinați pe baza convingerilor lor aristocratice și glorificăm expresivitatea artei monumentale, pentru că aparține societății) David Siqueiros măreția Mexicului, va ajuta la construirea unei societăți democratice, fără bariere de clasă și prejudecăți După Renașterea italiană, muralismul mexican a devenit cel mai mare program mural de stat, dar acum subiectele picturilor erau exclusiv revoluționare și de extremă stângă Cel mai activ din punct de vedere politic dintre cei trei giganți a fost Siqueiros (a reușit să stea în închisoare și a participat la Războiul Civil Spaniol), dar toți trei erau patrioți pasionați și socialiști convinși Picturile lor murale i-au ajutat pe cei săraci analfabeti să înțeleagă idei socio-politice complexe Cele mai multe picturi murale au fost în locuri publice din Mexico City și Guadalajara, al doilea oraș ca mărime din Mexic În picturile lor gigantice, artiștii și-au exprimat mândria față de moștenirea originală a Mexicului Statul a susținut muralismul, considerându-l o continuare a artei tradiționale a Mexicului, păstrată în mod miraculos până în secolul XX Picturile murale, de exemplu, erau comune în rândul indienilor Maya, iar mai târziu au fost pictați pereții catedralelor baroce spaniole Realism Lucrările muraliştilor mexicani sunt realiste, aproape narative şi de înţeles pentru aproape oricine; ele îmbină motivele tradiționale cu stilurile moderne, dar, în același timp, fiecare artist își găsește propriul mod de a răspunde cerințelor agendei politice: să facă lucrarea mexicană în stil, decorativă, inspiratoare și luminând masele Rivera, liderul recunoscut al mișcării, a recurs la arta modernă și prehispanică (înainte de colonizarea europeană a secolului al XVI-lea) Multă vreme, din până în , a trăit în Europa, în principal la Paris, lucrând cu Picasso și Gris, dezvoltându-și propriul stil colorat de cubism sintetic În picturile și frescele sale, a inclus elemente ale culturii precolumbiene, completate de tehnici cubiste: compoziție în diagonală, lipsa perspectivei tradiționale, simbolismul lui Gauguin În lucrările lui Orozco, influența expresionismului este remarcabilă prin culorile sale întunecate și ascuțite și poveștile sumbre despre suferința poporului mexican Lucrările emoționale dinamice ale lui Siqueiros, cu contraste de culoare pronunțate, amintesc de pânzele suprarealiştilor, arta populară și Michelangelo, a cărui opera a studiat-o în Europa muralism mexican Arta traditionala a Mexicului Arta nativă tradițională din America Centrală și de Sud a fost distrusă de colonizatorii europeni în secolul al XVI-lea Coloniștii spanioli și portughezi și-au construit orașele și așezările în noi colonii, distrugând cultura anterioară Dar odată cu începutul Revoluției mexicane, renașterea artei tradiționale, în special precolumbiene, a fost susținută puternic Muralismul mexican În America, noul stil a prins foarte repede, mai ales în Statele Unite, unde muraliştii au fost implicaţi în mai multe proiecte de artă La începutul anilor , Rivera a locuit în San Francisco, Detroit și New York, unde a decorat clădirile municipale cu picturi murale În , a susținut o retrospectivă la Muzeul de Artă Modernă, pentru care a realizat câteva mici fresce detașabile Orozco a lucrat la New York între și , unde a creat o serie de picturi murale pentru New School for Social Research Siqueiros a participat la o expoziție de artă grafică mexicană la New York la începutul anilor , iar la Los Angeles, împreună cu un grup de studenți, a realizat mai multe picturi monumentale Odată cu plecarea celor Trei Mari în Statele Unite și instabilitatea sprijinului statului, muralismul mexican s-a dezvoltat inegal De-a lungul timpului, artiștii au adaptat stilul pentru pânze mai mici pentru a-și promova munca în afara Mexicului și a Statelor Unite, nu în ultimul rând pentru a-și suplimenta propriile bugete Pentru lucrări mici, au primit comenzi private, cel mai adesea de la patroni americani Concluzie Artă monumentală pentru a promova moștenirea istorică mexicană diferită și îndrăzneață Noua materialitate ( - ) Artiștii care împărtășeau principiile Neue Sachlichkeit, sau Noua Obiectivitate, au lucrat anterior în stilul expresionismului, cubismului, futurismului sau dadaismului Originară din Germania în anii , noua materialitate a fost o reacție la arta de avangardă, în special la expresionism și abstracție, dar a fost mult mai hotărâtă în a respinge militarismul Primului Război Mondial și societatea pe care a generat-o Artiștii germani, care sunt considerați reprezentanți ai noii materialități, au descris în mod deliberat contradicțiile și viciile lumii din jurul lor Primul Război Mondial a cufundat lumea în șoc, distrugând toate iluziile, iar evenimentele care au urmat au adus durere și dezamăgire Spre deosebire de mulți dintre contemporanii lor, în loc să înfățișeze o lume mitică fericită, autorii noii materialități s-au considerat obligați să transmită realitatea așa cum o văd ei și să sublinieze toate defectele - doar în acest fel se poate reconcilia cu realitatea, protestând în același timp impotriva Reflecție imparțială Astfel, noua materialitate a fost la fel de plină emoțional ca și alte mișcări de avangardă, dar totuși reprezentanții ei au căutat să mențină obiectivitatea și să creeze un portret de încredere al prezentului - înfrângerea în război, guvernul de la Weimar și societatea în ansamblu Noua materialitate este mai mult o tendință decât un întreg, TIMP PTREPD Sfârșitul Primului Război Mondial, Kaiserul Wilhelm al II-lea abdică, Germania Tratatul de la Versailles; în Germania, Republica Weimar este înființată „Portret de familie”, Max Beckmann Adolf Hitler se alătură Partidului Nazist; prăbușirea mărcii germane devine republică; inflatia noua materialitate direcție artistică dezvoltată; artiștii au lucrat individual, fără a crea asociații creative Din acest motiv, cercetătorii nu au ajuns încă la un consens dacă poate fi considerat un stil separat Dar toți acești artiști erau uniți de o deziluzie comună față de arta abstractă, care se răspândea din ce în ce mai mult în acea perioadă Maeștrii Neue-Sachlichkeit au lucrat la Berlin, Dresda, Karlsruhe, Köln, Düsseldorf, Hanovra și Munchen Fiecare și-a găsit propriul mod de a-și exprima experiențele comune Definiția „nouei materialități” a fost folosită pentru prima dată de Gustav Friedrich Hartlaub ( - ), director al muzeului de artă din Mannheim, pentru a caracteriza opera acelor artiști care "Martha", Georg Schrimpf, , ulei pe pânză Expoziția „Die Neue Sachlichkeit”; „Mein Kampf” („Lupta mea”) „Stâlpii societății” a lui Hitler, „Autoportret cu model”, Georg Gross, Christian Schad Neue Sachlichkeit proclamă stilul de artă oficial al Republicii Weimar; Otto Dix începe să lucreze la tripticul unitar Hitler devine cancelar al Imperiului German și o declară pe Neue Sachlichkeit „artă degenerată diferită și îndrăzneață Vreau să mă înțeleagă toată lumea Sunt categoric împotriva „profunzimii” care se cere acum Georg Gross care s-a îndepărtat de ideile moderniste și s-a întors la stilul tradițional de pictură Evenimente de zi cu zi în imaginație Situațiile mele Artiștii „nouei materialități”, urmând experiența pictorilor din Renașterea de Nord, au dezvoltat compoziția în detaliu, acordând o atenție deosebită perspectivei, meticuloasă dar au scris contururi, au folosit culori naturale sau pastelate și o tehnică discretă și reținută de pensulă Personajele sunt de obicei situate în centrul imaginii, într-o casă sau alt interior familiar, dar într-o situație care nu are prea mult de-a face cu realitatea Principalii reprezentanți ai „noii materialități” sunt Beckmann, Dix, Gross, Herbert Bettger ( - ), Georg Scholz ( - ), Konrad Felixmuller ( - ), Georg Shrimpf ( - ), Christian Schad ( - ) și Rudolf Schlichter ( - ) Otto Dix și Georg Gross au participat la Primul Război Mondial, iar experiența dificilă a șanțurilor le-a afectat munca Ei au fost furioși supărați de situația politică și economică din Germania postbelică și au căutat să transmită în pictură propria lor respingere față de calea pe care o luase dezvoltarea țării după Temele operei lui Dix sunt cruzimea războiului și depravarea Berlinului de după război Gross a reușit să înfățișeze dezgustul care l-a provocat în societatea germană postbelică în ansamblu Realism magic Jurnalistul și criticul de artă Franz Roch ( - ) a scris un articol despre lucrările văzute la expoziția din Articolul a fost intitulat „După expresionism: realism magic” Realismul magic este ceea ce Hartlaub a numit deja „clasicism” în „noua materialitate” Roch a subliniat că a folosit cuvântul „magic” și nu „mistic”, arătând spre elementele supranaturalului pe care le-a observat în multe pânze Termenul a prins, dar mai târziu a fost folosit pentru a descrie un stil complet diferit în literatură și pictură, care a apărut în a doua jumătate a secolului al XX-lea În , Muzeul Hartlaub a găzduit o expoziție majoră intitulată Noua obiectivitate: pictura germană după expresionism, cu peste de lucrări ale a treizeci și doi de autori În introducerea catalogului, s-a indicat că în acest stil există două tipuri de artiști: „veriști”, sau purtători de cuvânt ai adevărului, care aderă la opinii politice de stânga, mai degrabă agresive, care exprimă anxietăți subiacente și incertitudine cu privire la viitor , parcă bântuit de fantomele războiului; „clasicii” nu sunt atât de militanti, pictura lor este mai mică noua materialitate Va veni vremea când artistul nu va mai fi un anarhist pompos boem, ci va deveni o ființă pură sănătoasă, lucrând clar și inteligibil ca parte a unei societăți colectiviste Georg Gross nervoși și în descrierea obiectelor familiare încearcă să transmită un sentiment de ordine și stabilitate „Veristii” au permis deformarea formei obiectului pentru a-i sublinia urâțenia și a evoca un puternic sentiment reciproc în privitor Dix și Gross sunt un prim exemplu de „veriști”, în timp ce Schrimpf și Karl Grossberg ( - ) sunt „clasiciști” tipici, care au fost numiți curând „realişti magici” Comentariu social Așadar, în timp ce suprarealismul, expresionismul și alte stiluri abstract-geometrice se dezvoltau activ, rațiunea socială subiacentă era din ce în ce mai clar indicată în „noua materialitate” Cinismul estetic al multor curente precum Dada a apărut din coșmarul Primului Război Mondial, dar artiștii „noii materialități” au reușit să descrie dezintegrarea și decăderea societății într-un mod realist extrem de precis „New Objectivity” poate fi comparată cu realismul social american, dar artiștii Germaniei au fost mult mai agresivi în acest sens, pentru că au supraviețuit războiului și a tot ceea ce a urmat În critica lor asupra viciilor și corupției care au afectat societatea după Primul Război Mondial și Republica sterilă de la Weimar, artiștii au adoptat abordări diferite Beckmann a pictat picturi ciudate într-un stil care amintește de vitraliul medieval; Shad a devenit un maestru al picturii erotice; Dix și Gross sunt cunoscuți pentru schițele lor satirice agresive ale scenelor din viața societății germane Restricțiile dure ale Tratatului de la Versailles, duplicitatea, imoralitatea generală și corupția, contradicțiile sociale - toate acestea sunt combinate în mod bizar în pictura lor În materia uscată Reprezentare a esenței societății germane postbelice diferite și îndrăznețe Suprarealism ( - ) Suprarealismul a apărut la Paris după Primul Război Mondial ca o continuare a dadaismului A început ca o mișcare literară despre care au scris André Breton, Louis Aragon ( - ) și Philippe Soupault ( - ) în Manifestul suprarealist din Scopul suprarealismului, prin definiția lor, a fost eliberarea gândirii de logică și cauză și efect Astăzi cuvântul „suprrealism” este cunoscut de toată lumea, dar de fapt nu a existat până în Atunci Guillaume Apollinaire – poet, dramaturg și critic de artă, autorul definițiilor „orfismului” și „picturii metafizice” – a fost primul care a propus acest concept „Suprarealismul^ poate fi tradus ca „super-realitate” Scriitorii Breton, Aragon și Soupault au adoptat cu ușurință o astfel de definiție în manifestul lor din Interpretarea viselor Exdadaist, poet și scriitor breton, puternic influențat de teoriile lui Sigmund Freud ( - ), fondatorul psihanalizei, a declarat că pictura și literatura suprarealistă sunt chemate să exprime gânduri profunde În octombrie a fost publicată cartea lui Freud Interpretarea viselor, unde scrie că există o zonă în mintea umană care conține amintiri, intuiție și instincte fundamentale Freud, numindu-l „inconștient”, credea că profunzimile ascunse ale conștiinței noastre ar deveni clare dacă am fi capabili să ne analizăm visele Prin anumite metode se poate ajunge la inconștient și atunci principiile interne complexe ale lucrării conștiinței vor deveni clare Una dintre metodele de dezvăluire a inconștientului a fost „asocierea liberă”, atunci când o persoană SAGEATA TIMPULUI A fost publicat primul „Manifest suprarealist”, scris de André Breton „Exposition, La Peinture Surrealiste”, prima expoziție suprarealistă la Galeria Pietre din Paris „Galeria suprarealistă” Cartea lui Breton se deschide cu expoziția Man Ray; „Suprerealistul Ernst publică album și pictură” "Istoria naturala" suprarealism Încerc să adaug culori precum cuvintele din poezie, ca notele din muzică Rene Magritte ghidat numai de intuiție, respingând mintea rațională Curând grupului suprarealist i s-au alăturat alți artiști și scriitori care au practicat conceptul freudian de asociere liberă, pe care Breton l-a numit „automatism psihic pur” Scriitorul sau artistul a lăsat pur și simplu pixul, creionul sau pensula să alunece liber peste hârtie, lăsând un semn - linii, cuvinte, forme Artiștii erau siguri că astfel pătrund în inconștient, iar textele, culorile și desenele își exprimă adevăratele sentimente și emoții Ideea a fost că subconștientul este sursa imaginației și, pentru o exprimare creativă maximă, trebuie să ajungeți la el În munca lor, suprarealiştii au căutat să îmbine conştientul şi inconştientul, stabilind o legătură între lumea viselor şi a fanteziei cu lumea cotidiană a logicii şi a raţiunilor Revoluția suprarealistă Deși într-o oarecare măsură o continuare a dadaismului, suprarealismul s-a remarcat totuși prin prezența unor atitudini pozitive; dacă dadaismul era în mod deliberat lipsit de sens, atunci suprarealismul s-a străduit pentru funcționalitate În , Breton a devenit redactor al revistei La Revolution Surrealiste, iar în a avut loc la Paris prima expoziție suprarealistă Max Ernst ( - ), Jean (Hans) Arp, Man Ray, Joan Miró și-au prezentat lucrările acolo ( - ), Pierre Roy ( - ), Picasso și de Chirico În a fost publicată cartea lui Breton „Suprarealism și pictură”, cu desene de Picasso, iar în – al doilea „Manifest suprarealist” În același an, Salvador Dali ( - ) a intrat efectiv în grup cu filmul excentric „Un Chien Andalou” („Câine andaluz”), creat împreună cu Luis Buñuel ( - ) Biroul de Cercetare Suprarealiste Concomitent cu publicarea Manifestului Suprarealist, Antonin Artaud ( - ) a inițiat deschiderea Biroului de Studii Suprarealiste, cunoscut și sub numele de Centrale Surrealiste, la Paris Aici artiști și scriitori suprarealişti s-au întâlnit pentru a discuta despre conceptele lor și pentru a explora teoria subconștientului Au luat-o extrem de în serios, crezând că raționamentul lor echivalează cu cercetarea științifică A doua ediție a Manifestului suprarealist al lui Breton; Salvador Dali și Luis Buñuel își arată filmul Andaluzian Dog Prelegerile lui Breton despre suprarealism la Bruxelles, unde susține asemănarea acestui stil cu revoluția proletară Dali este exclus din grupul suprarealiştilor pentru stilul clasic de pictură şi vederile fasciste diferită și îndrăzneață "caine andaluz" Excentricul film din a devenit faimos pentru absurditatea și scenele șocante Acest film alb-negru este construit după metoda freudiană de asociere liberă, fără nici un scenariu sau intriga Cel mai adesea, în legătură cu această imagine, ei amintesc de scena în care un bărbat tăie ochiul unei femei cu un brici; întregul film este o explorare a absurdității viselor și experiențelor subconștiente Suprarealismul, care a concentrat toată imaginația lumii, continuă să inspire căutarea creativă și astăzi; încercările de a repeta revelațiile suprarealiste nu se opresc în literatura modernă, publicitate, modă, cinema și unele mișcări artistice - fluxus, expresionism abstract, arta new media și YBA (Young British Artists) Fotografie din filmul Câinele andaluz, regizat de Louis Buñuel și Salvador Dali, suprarealism A fi suprarealist înseamnă a-ți curăța mintea de tot ceea ce ai văzut și a vedea constant lucruri care nu au existat cu adevărat Rene Magritte filmul, fără scenariu și intriga, filmat prin metoda asocierii libere, a făcut o adevărată senzație la Paris Trei direcții Suprarealismul nu și-a asumat un singur stil pictural Au existat trei metode principale Prima a fost utilizarea tehnicilor mecanice pentru a crea o imagine pentru a stimula imaginația Principalele tehnici au fost colajul și „frottage” – picturi și ornamente obținute din fragmente din cele mai diverse texturi, distribuite aleatoriu Ernst a adaptat această tehnică pentru pictură, numind-o „grattage” („răzuire”) Există alte două abordări durează mai mult: realist-fantastic, ca în lucrările lui Dali și Rene Magritte ( - ), și metoda automatismului, care a generat abstracțiuni absolute, ca Miro și André Masson ( - ) Miro a declarat că în procesul muncii s-a epuizat de foame pentru a experimenta halucinații Cu armonia și compoziția lor excentrică, confuză, iritantă, suprarealiștii l-au forțat pe spectator să se întrebe ce anume vede el și, prin urmare, să privească adânc în propriul său inconștient pentru a se înțelege mai bine pe sine Cei mai cunoscuți artiști suprarealişti sunt Arp, Ernst, Masson, Magritte, Yves Tanguy ( - ), Dali, Roy, Paul Delvaux ( - ) și Miro Deoarece ideea în sine era destul de radicală, Breton se aștepta ca artiștii nu numai să lucreze, ci și să trăiască, urmând principiile și ideile proclamate Suprarealismul este uneori chiar comparat cu religia Tiranicul breton i-a exclus uneori din rândurile susținătorilor pe cei care nu corespundeau idealului său sau și-au exprimat dezacordul Masson, Artaud și Dali au fost în curând incluși printre astfel de renegați Până la sfârșitul anilor , suprarealismul, ca o continuare a simbolismului, a picturii metafizice și a coșmarurilor din pânzele lui Bosch ( - ) și Henry Fuseli ( - ), a câștigat mulți susținători în întreaga lume A fost și continuă să fie una dintre cele mai semnificative mișcări artistice de avangardă ale secolului XX În materia uscată Dezlănțuirea puterii creatoare a inconștientului diferită și îndrăzneață realism social ( - ) Realismul social este o mișcare de artă care a apărut în America în anii Nu trebuie confundat cu realismul socialist, arta oficială a Uniunii Sovietice, care a fost înființată în de Iosif Stalin Realismul social tinde să reflecte indignarea artistului față de problemele sociale, politice, rasiale și economice De la Revoluția Industrială, condițiile de viață și de muncă ale păturilor inferioare ale societății au îngrijorat mulți artiști Realiștii secolului al XIX-lea - Courbet și Millet, englezii Luke Fields ( - ), Frank Hall ( - ) și Hubert von Herkomer ( - ) - credeau că este necesar să descrie viața săracilor Multe dintre lucrările lor au fost publicate în săptămânalul britanic ilustrat The Graph, care a fost preferatul tinerilor artiști Comentariu social În anii de după Primul Război Mondial, realismul social s-a dezvoltat ca o mișcare a artiștilor, fotografi și realizatorilor de film independenți împotriva idealizării greutăților cotidiene și a inegalității Atrăgând atenția asupra condițiilor de viață și de muncă ale clasei muncitoare, realiștii sociali au criticat structurile sociale care au contribuit la crearea și menținerea unor astfel de condiții În lucrările lor, ei au subliniat noblețea săracilor, care merită o viață mai bună, dar suportă cu curaj toate greutățile și greutățile Idei SAGEATA TIMPULUI Prima expoziție internațională de contemporană Sfârșitul „Lecției de dans”, Prăbușirea stocului american arta în America, care a dat naștere pieței sociale În primul rând Raphael Sawyer , care a dat naștere economiei eealism și multe alte idei despre criza războiului mondial din întreaga lume; „Chop Suey” de Edward Hopper realism social ale realismului social sunt parțial apropiate de realismul socialist comunist oficial, dar spre deosebire de acesta, realismul social nu s-a bucurat niciodată de sprijinul statului și a fost mult mai subiectiv și divers Marea Depresiune La începutul secolului al XX-lea, în orașele Europei și Americii au proliferat cohatele, în timp ce clasa de mijloc a prosperat Cu toate acestea, după primul război mondial, conștiința socială a început să se trezească în oameni Artiști, scriitori, fotografi care au atras atenția asupra vieții proletariatului, realism socialist Realismul socialist a fost conceput și creat pentru a „afirma revoluția proletară” și propaganda comunistă Până în , în URSS, toate asociațiile independente de artă au fost interzise - doar arta oficială era permisă De înțeles pentru masele analfabete, realismul socialist trebuia să înfățișeze lupta lor împotriva inegalității și a opresiunii, trezind în același timp speranță, patriotism, spirit revoluționar și dorință de muncă Epoca realismului socialist s-a încheiat cu căderea Uniunii Sovietice a devenit cunoscut ca social în , realiștii, iar în anii , când America a fost acoperită de un val al Marii Depresiuni, au reușit să repare pierderile şi privarea oamenilor într-o manieră impasibilă detaşată Mulți au fost influențați de muraliștii mexicani și de școala Ashcan (un grup de artiști americani care au descris cele mai puțin atractive aspecte ale vieții marilor orașe, mahalale și bântuie) Peisajele urbane și rurale ale lui Edward Hopper ( - ) sunt observații exacte ale vieții americane, uneori considerate un reprezentant al școlii Ashcan Dar, din moment ce nu există doar aspecte sumbre ale realității urbane în pictura lui Hopper, poate că el nu ar trebui perceput ca moștenitorul „școlii de gunoi” Realistul social Ben Shann ( - ) a combinat litografia în opera sa aproape documentară Când vorbim despre lupta împotriva sărăciei, este aproape nu are sens; dar dacă poți să-l arăți, spui mult mai multe despre viața oamenilor BenShann La un an după masacrul de Ziua Îndrăgostiților din Chicago, instigat de prohibiție, Grant Wood își prezintă pictura American Gothic; „Marți seara în camera Savoy” de Reginald Marsh Fotografia „Mama coloniștilor” a Dorotheei Lange, care a devenit o imagine a suferinței multor familii americane în timpul Marii Crize diferită și îndrăzneață "Linie de paine" George Segal ( - ), al cărui nume este asociat în mod obișnuit cu arta pop, a inventat o tehnică sculpturală folosind ipsos și bandaje medicale din ipsos Segal a înfășurat modelul în bandaje umede din ipsos, apoi a îndepărtat pur și simplu forma uscată rezultată Această coadă de abătuți bărbați a fost făcut pentru Memorialul Franklin D Roosevelt din Washington la sfârșitul secolului al XX-lea Monumentul acoperă doisprezece ani din mandatul lui Roosevelt la putere ( - ), inclusiv perioada Marii Depresiuni, o perioadă de descurajare și foamete Această lucrare oferă o idee despre realismul social al acelor ani și tehnici de design grafic A lucrat chiar și cu Diego Rivera Tema preferată a lui Reginald Marsh ( - ) - femeile din New York în metrou, cluburi de noapte, pe străzi, în baruri și restaurante; Dorothea Lange ( - ) a fost un fotograf documentar și fotojurnalist care a descris disperarea și dezolarea umană în timpul Marii Depresiuni Munca ei a pus bazele viitoarei fotografii documentare Artiști celebri au fost frații Sawyer, în special Raphael Sawyer ( - ), care a pictat newyorkezii obișnuiți Jack Levine ( - ) este renumit pentru picturile și imprimeurile sale satirice, realism social Fotografia extrage un moment din timp, schimbând viața prin oprirea ei Dorothea Lange iar Arnold Blench ( - ), pictor, gravor, ilustrator, muralist și profesor de artă, a devenit faimos pentru că înfățișează realitatea americană Regionalismul (goticul american) Ca multe mișcări artistice, realismul social nu a fost instituționalizat Doar câțiva artiști care lucrează în același timp au avut puncte de vedere similare asupra societății moderne și au căutat să-și exprime creativ poziția Circumstanțele care au contribuit la dezvoltarea acestei sau acelea direcții și formele sale au fost destul de diverse În America, alături de realismul social, a apărut o mișcare înrudită de regionaliști, care au acordat o atenție deosebită aspectelor patriarhale ale vieții rurale În timp ce realiștii sociali au subliniat în mod deliberat tragedia vieții săracilor din oraș în timpul Marii Depresiuni, regionaliștii au descris valorile eterne ale familiei, picturile lor erau pline de optimism și speranță Stilul realiștilor sociali a fost simplu și obiectiv, în timp ce regionaliștii au folosit adesea mediile mixte, combinând imaginile realiste cu abstracția Cei mai mari trei reprezentanți ai acestui trend sunt Thomas Hart Benton ( - ), autorul unor pânze metaforice strălucitoare, emoționale; Grant Wood ( - ), maestru recunoscut al reprezentării Occidentului american, una dintre cele mai cunoscute lucrări ale sale este „American Gothic”; John Stuart Carrey ( - ), care s-a opus participării artiștilor la lupta socială sau propaganda politică Realismul social în Europa Deși realismul social este considerat o mișcare de artă predominant americană, în Europa idei similare au fost împărtășite de Käthe Kollwitz ( - ) și Georg Gross în Germania, Kitchen Sink School din anii din Marea Britanie reprezentată de John Bratby ( ) - ) Autorii acestei „școli” au înfățișat interioarele locuințelor proletare ca pe o demonstrație a propriei dezamăgiri față de starea de lucruri din societate și de declinul moralului după cel de-al Doilea Război Mondial În concluzie Artă, literatură și cinema realiste de orientare socio-politică Expresionismul abstract ( - ) După cel de-al Doilea Război Mondial, în timp ce Europa depășea dureros devastările, America a ocupat o poziție politică și economică dominantă în lume Fugând de persecuție, multe personalități culturale - Andre Breton, Piet Mondrian, Max Ernst - au emigrat După ce s-au stabilit peste ocean, și-au dezvoltat ideile, au predat, sub influența muncii lor, s-au născut tendințe artistice complet noi La sfârșitul anilor , Statele Unite au cunoscut un val de optimism și patriotism Interesul pentru istoria și cultura americană a crescut vertiginos, iar mulți artiști au început să lucreze în stilul lor original Desigur, nu toată lumea din America a împărtășit starea de bucurie Ziarele și buletinele de știri erau pline de relatări despre distrugeri militare monstruoase; prima bombă atomică a fost aruncată pe Hiroshima; efectele Marii Depresiuni au fost resimțite în multe domenii ale vieții; a început războiul rece Oamenii de artă au exprimat în munca lor stările de spirit mixte ale timpului lor - speranță, anxietate, furie, frică Imediatitate și individualitate Relația dintre artă, cultură și societate a fost întotdeauna strâns împletită, dar poate niciodată la fel de strâns ca în acel deceniu de după război din Statele Unite Expresioniștii abstracti sunt un grup mic de artiști care au lucrat într-o varietate de stiluri înainte de război, dar până în anii se schimbaseră radical pentru a se potrivi cu starea de spirit a momentului În , când Robert Coates, în articolul său din New Yorker, folosește termenul „expresionism abstract”; „Fără titlu”, Arshile Gorky Jackson Pollock creează prima pânză în pictura automată, la New York, Galeria Betty Parsons găzduiește prima sa expoziție personală; Franz Klein începe să lucreze la pictura „Ballantyne” SIONISMUL pânză încâlcită Pollock și-a demonstrat pentru prima dată „pictura de acțiune” în ianuarie O inovație radicală în tehnica aplicării vopselei pe pânză - a întins pânza pe podea și a pulverizat vopsea direct din tub, a uns-o cu o mistrie sau doar un băț - i-a adus porecla „Jack the Sprinkler” El a descris stilul său ca „energie și mișcare făcute carne” Dar distribuția vopselei în picturile sale nu este atât de întâmplătoare pe cât pare la prima vedere Actul de creație, subiectiv și instinctiv, potrivit lui Pollock, exprimă sentimentele sale cele mai intime, întruchipate într-o împletire complexă densă de culori și linii „Cu respect, Pollock” - Lauren Jade Goody Imitația tehnicii de stropire și amestecarea haotică a culorilor lui Jackson Pollock „Femeie”, Willem de Kooning; Lavender Mist, Jackson Pollock Banquet, instalație expresionistă abstractă a sculptorului David Smith ( - ) Pillars Blue: Number , Jackson Pollock Jackson Pollock moare într- un accident de mașină Elegie pentru Republica Spaniolă, nr , Robert Motherwell diferită și îndrăzneață Expresionismul abstract a devenit primul stil american, în care nu există mai puțină furie decât frumusețea Robert motherwell America a intrat în al Doilea Război Mondial, americanii au văzut pentru prima dată filmări șocante ale groază care se petrecea în Europa Pe la mijlocul anilor , artiștii din New York și din jurul orașului discutau aprig cum să exprime sentimentele care au cuprins națiunea Ei au ajuns la concluzia că desenul expresiv - nu un complot sau o imagine specifică, ci culoarea și textura sa - este potrivit în acest scop Expresionismul abstract nu a devenit un stil anume, ci mai degrabă o expresie a unei atitudini generale Adepții săi erau, desigur, familiarizați între ei, dar nu au creat nimic împreună, nu au planificat, nu au organizat o comunitate artistică Spre deosebire de realismul social și regionalism, această direcție a asumat individualismul Școala de expresionism abstract din New York a apărut din avangarda europeană Odată cu artiștii imigranți, în America au sosit și idei noi În plus, în New York erau suficiente galerii care expuneau artă În s-a deschis Muzeul de Artă Modernă, unde au avut loc în scurt timp expoziții de cubism, artă abstractă, dadaism, suprarealism, retrospective ale lui Matisse, Léger și Picasso În alte săli ale orașului au fost demonstrate lucrările lui Mondrian, Gabo, El Lissitzky, iar în Muzeul de pictură non-obiectivă, deschis în , a fost prezentată o colecție de picturi de Kandinsky Termenul de „expresionism abstract” a fost folosit pentru prima dată de criticul Robert Coates ( - ) în martie în articolul său publicat în The New Yorker și dedicat lucrării lui Arshile Gorky (circa - ), Willem de Kooning ( ) - ) și Jackson Pollock ( - ) Curând, alți autori care lucrau într-un stil similar au început să fie numiți expresioniști abstracti și, din moment ce cei mai mulți dintre ei erau newyorkezi, uneori au fost numiți „Școala New York” Printre aceștia se numără Lee Krasner ( - ), Robert Motherwell ( - ), William Baziotis ( - ), Mark Rothko ( - ), Barnet Newman ( - ), Adolf Gottlieb ( - ) , Richard Poussett-Dart ( - ) și Clifford Still ( - ) Termenul descrie destul de exact dorința artistului de a descrie lucrurile abstracte într-o manieră emoțională, expresivă Arta primitivă, suprarealismul, în special tehnica „automatismului” a lui Miro a avut o influență considerabilă asupra formării stilului Menținând diferențele individuale, pot fi remarcate câteva caracteristici comune: o pânză uriașă fără cadru, absența analogiilor cu obiectele reale Prima expoziție a avut loc la mijlocul anilor , dar nu a primit aprobarea publicului, deoarece aproape nimeni nu putea înțelege noua artă expresionism abstract Ascensiunea artei abstracte Cunoscută și sub denumirea de „artă non-obiectivă”, arta abstractă a apărut la începutul secolului al XX-lea, dar a câștigat o popularitate deosebită după cel de-al doilea război mondial și până în anii Odată cu inventarea fotografiei, mulți artiști căutau noi modalități de a descrie schimbările radicale și evenimentele care zguduiau lumea Diversele forme de artă abstractă păreau a fi o abordare proaspătă, sensibilă și progresivă O direcție, două căi Există două stiluri picturale principale în expresionismul abstract Aceasta este o clasificare destul de grosieră, dar ele sunt definite ca „pictură de acțiune” și „pictură în câmp de culoare” În „pictura de acțiune” nu există un plan preliminar, nici o idee inițială: autorul lucrează intuitiv, încercând să-și surprindă propriile experiențe interioare, aplicând cu energie și pasiune vopsea pe o pânză mare - stropind, mângâind-o, revărsând-o pe toată suprafața Această tehnică este uneori numită și „abstracție gestuală”, deoarece gesturile și mișcările artistului au fost considerate nu mai puțin importante decât opera în sine Pollock, de Kooning și Franz Klein ( - ) au lucrat în mod similar Spre deosebire de „pictura de acțiune” energică și agresivă, a doua direcție – „pictura în câmp de culoare” – a fost mai restrânsă Totuși, indiferent de modul de pictură, toți reprezentanții expresionismului abstract au împărtășit ideile lui Carl Jung ( - ) despre gândire, religie, conștiință și memorie și toți au căutat să exprime în mod adecvat confuzia lumii postbelice În materia uscată Exprimarea energică a emoțiilor generate de tragedia globală diferită și îndrăzneață Pictura câmp color ( - ) Pictura pe câmpuri de culoare este una dintre ideile expresionismului abstract Așa numită lucrarea lui Mark Rothko, Barnett Newman și Clifford Still O pânză mare este acoperită cu vopsea în una sau două sau trei culori pentru a evoca o reacție emoțională și contemplativă din partea privitorului Europa a fost devastată de două războaie mondiale Pentru prima dată, America a devenit centrul artei și designului, unde maeștrii europeni care au emigrat în străinătate și-au unit eforturile creative cu școlile de artă americane În această atmosferă de renaștere și reînnoire, a apărut pictura pe câmpuri de culoare - una dintre direcțiile expresionismului abstract al anilor Prefer ca pictura să vorbească de la sine Barnett Newman Reflectarea infinitului La sfârșitul anilor patruzeci, artiștii au interpretat expresionismul abstract mult mai individual, folosind vopseaua și culoarea mai liber Înrădăcinată în fauvism, expresionism și suprarealism, pictura de câmp de culoare este o pânză uriașă acoperită într-o singură culoare, sau două sau trei cel mult Susținătorii acestui stil au studiat profund religia și mitologia și, bazându-se pe puterea expresivă a culorii, au încercat să cufunde privitorul într-o stare de meditație Ei creau de obicei o serie de pânze la scară mare care trebuiau contemplate în același timp, ceea ce ducea la o experiență spirituală, aproape religioasă Fiecare artist a căutat acel stil SAGEATA TIMPULUI Mark Rothko și Clifford Mai expune pânzele lor, acoperite complet cu vopsea Rothko, Newman și Motherwell ajută la înființarea unei școli de artă în New York pentru a acorda mai multă importanță artei abstracte; Newman începe un ciclu de picturi în stil „Fără titlu (violet, negru, portocaliu, galben pe roșu și alb)”, Mark Rothko „fulger” - linii subțiri pe pânze colorate pictura câmpului de culoare abstracția, care depășește transmiterea banală a imaginii Toată lumea a căutat să transmită privitorului ideea că arta nu constă deloc în a descrie ceva, ci are multe alte semnificații și sarcini Pentru aceasta, au folosit culori strălucitoare pe pânze uriașe pentru ca privitorul să poată da frâu liber sentimentelor lor Deoarece artistul nu s-a confruntat cu sarcina de a crea o imagine concretă sau chiar un design abstract, nu i-a păsat puțin de tehnica de aplicare a vopselei sau de combinația de tonuri - fiecare pânză ar trebui să reprezinte un spațiu de culoare imens Fără frontiere Născut la New York imediat după al Doilea Război Mondial, în același timp cu expresionismul abstract, pictura pe câmpuri de culoare a transmis idei similare Tensiunea a fost realizată prin contrastul dintre culoarea strălucitoare și forma vagă nedefinită Benzile de culoare neclare care se suprapun între ele nu permiteau privitorului să creeze o impresie de adâncime și distanță, excluzând orice posibilitate de „cititură” a imaginii Artiștii au căutat să trezească sentimente universale și contemplare în fiecare privitor Pictura în câmp de culoare este primul stil care evită în mod intenționat orice indiciu de formă sau volum pe pânză Întreaga imagine era de valoare egală, fără împărțire în elemente de fundal și centrale Rama era absentă, ca simbol al absenței unei granițe între pânza picturală și restul lumii Sunt pentru o descriere simplă a gândurilor complexe Mark Rothko Ritualuri pitorești Rothko a spus odată: „Nu sunt un artist abstract, mă interesează doar să înfățișez emoțiile umane” Pictura câmpurilor de culoare, precum Suprematismul lui Malevich, a evocat anumite experiențe spirituale în privitor Picturile au fost create tocmai pentru a evoca emoții, dar și însuși procesul operei lui Rothko tratat cu venerație religioasă, păstrându-și ritualurile secrete Se știe că a pictat în lumini strălucitoare, dar a cerut privitorului să-și vadă lucrarea într-o lumină slabă pentru a face culorile să pară spălate Nu mai puțin atent a abordat întrebarea cum, unde și când să se uite la picturile sale „Vir Heroic Sublimis” Barnett Newman; " -B", Clifford Still Clement Greenberg scrie un eseu intitulat „Pictură Stil american" „Negru „Pompei”, Greenberg organizează o expoziție pe maro”, abstractizare post-pictură de Hans Hofmann Mark Rothko în Los Angeles prezentând lucrări ale artiștilor americani și canadieni diferită și îndrăzneață Sper că pictura mea va afecta pe cineva în același mod în care mă afectează pe mine - mă face să simt propria mea separație, izolare, alteritate Barnett Newman Contururi clare Una dintre varietățile picturii câmpului de culoare a fost „pictura clară a conturului” care a apărut în anii Reprezentanții acestei tendințe au descris culori pure, subliniind suprafața plană a pânzei, dar în loc să estompeze granițele dintre diferitele culori, au trasat linii clare, precum contururile unei figuri Pictura de contururi clare a fost influențată de cubismul sintetic, neoplasticism, suprematism și Bauhaus; acest stil era străin de abordarea amorfă a expresionismului abstract Excluderea detaliilor redundante Una dintre inspirațiile pentru pictura pe câmpuri de culoare a fost pictorul și profesorul Hans Hoffmann ( - ), care a lucrat la Paris cu Robert Delaunay și alți artiști de avangardă înainte de a emigra în Statele Unite în În anii , în căutarea alinare, a pictat pe pânzele sale dreptunghiuri colorate nesfârșite În , Rothko a prezentat publicului o imagine: dungi colorate, ca și cum ar curge unele în altele, - nu „Abstracție”, Steve Wood, pictură acrilică contemporană în onoarea lui Rothko pictura câmpului de culoare analogii cu lumea reală, dar culorile în sine, combinația și saturația lor au creat o anumită dispoziție La început a folosit vopsele mate care absorbeau lumina, dar mai târziu paleta sa a devenit mai sumbră A creat o serie de tablouri care urmau să fie așezate pe pereții sălii, astfel încât privitorul să fie complet cufundat în contemplație În același an în care Rothko a arătat lumii câmpurile sale de culoare, Clyfford Still a expus mai multe pânze cu câmpuri de culoare Abstracție post-pictură În , cunoscutul critic de artă Clement Greenberg ( - ) a numit abstracția postpictrică mai multe stiluri deodată - minimalism, pictură pe câmpuri de culoare și pictură cu contur ascuțit, pentru a le distinge de alte expresionism abstract (pe care le-a numit „ abstracție picturală"), Greenberg a considerat abstracția postpictrică separată o direcție intelectuală în pictură care ignoră textura și modelul, saturând pânza cu culoare și subliniind planeitatea acesteia dungi mi împrăștiate la întâmplare pe pânză Spre deosebire de opera lui Hoffman și Rothko, opera lui Still semăna cu dungi de țesătură multicoloră cu margini rupte Lucrarea matură a lui Barnett Newman a fost chiar mai simplă decât picturile lui Rothko și Still A acoperit pânza cu vopsea și apoi a desenat una sau două linii verticale În ciuda anumitor diferențe, elementele comune ale picturii câmpului de culoare sunt excluderea detaliilor superflue; subliniind bidimensionalitatea pânzei; o încercare de a releva starea emoțională a autorului și de a încuraja privitorul la reflecția contemplativă În anii , Helen Frankenthaler ( - ) a rafinat și dezvoltat ideile din spatele picturii pe câmpuri de culoare Ea a aplicat pete de ulei sau vopsea acrilică puternic diluată pe pânză fără grund, obținând efectul unor nori colorați delicati care păreau să plutească deasupra picturii Frankenthaler a fost unul dintre artiștii care și-au arătat opera la expoziția din Los Angeles din , pe care Greenberg a numit-o „abstracție post-pictură” În materia uscată Dunări de culoare neclare pe pânze uriașe pentru a încuraja spectatorul să gândească căi necunoscute patru! Arta pop ( - ) După restricțiile și greutățile celui de-al Doilea Război Mondial, multe țări din Europa și America sunt în plină expansiune producției și mass-media Era consumismului a sosit, iar unii artiști din Londra și New York au decis să transforme consumerismul într-un obiect de artă Lucrările lor, nașterea culturii comerciale de masă, sunt cunoscute ca artă pop, spre deosebire de expresionismul abstract În anii și în Marea Britanie, odată cu sfârșitul distribuției raționale a mărfurilor, a început un boom de consum Peste ocean, în America, au avut loc procese similare Creșterea producției de masă și a industriei de publicitate care o însoțește au dus la apariția unor noi stiluri artistice Pop art, care nu era deloc considerată o tendință serioasă, a devenit totuși parte din istoria oficială a culturii occidentale și a schimbat ireversibil atitudinea față de arta plastică SIMBOLULE CONSUMULUI DE MASĂ Originară la mijlocul anilor , un deceniu mai târziu, arta pop atinge apogeul de popularitate și devine una dintre primele manifestări creative ale postmodernismului Artiștii pop visau să umple lumea slabă de după război cu bucurie și speranță pentru viitor Folosind experiența culturii populare de masă, au contestat arta abstractă, au ridiculizat o societate care a dat naștere deja la două războaie mondiale Acesta a fost un fel de continuare a dadaismului cu respingerea lui a lumii artei tradiționale „înfundate” Artiștii au folosit imagini și obiecte comerciale - benzi desenate, bani, reviste, ziare, SAGEATA TIMPULUI Expoziția „This Is Tomorrow” se deschide la Galeria Whitechapel din Londra Lawrence Alloway folosește mai întâi termenul „art pop” pentru a descrie opera artiștilor care fac apel la imaginile culturii populare; „steagul Iri”, Jasper Jones Expoziția „Young Contemporaries” la Londra, unde, printre altele, lucrează Peter Blake și David Hockney arta pop celebrități, publicitate, fast-food, ambalaje, muzică pop, Pop-ErT - IT'S POP TV, filme de la Hollywood - demonstrând latura atractivă a culturii moderne de masă Asta a fost mâine În , Grupul Independent a participat la o expoziție la Whitechapel Gallery din Londra, intitulată „That’s Tomorrow” Artiști, arhitecți, muzicieni și designeri grafici au lucrat împreună la sunetul melodiilor transmise continuu din tonomat Tema expoziției a fost viața de zi cu zi, prin urmare, autorii au folosit pe scară largă imagini și tehnologii populare ale culturii de masă Pentru catalogul expoziției, Richard Hamilton a realizat un colaj de imagini din reviste americane și l-a numit „Deci, ce face casele noastre de astăzi atât de diferite, atât de atractive?” Unul dintre punctele focale ale colajului a fost imaginea unei acadele roșii uriașe cu cuvântul strălucitor „POP” pe ambalaj - aproape imediat cuvântul a devenit un cult afacere strălucitoare, de scurtă durată, de unică folosință, ieftină, de masă, tânără, plină de spirit, sexy, inutilă, plină de farmec și profitabilă \ Richard Hamilton caracterizat mai bine starea actuală a societăţii şi culturii „This is Tomorrow” este considerat un moment cheie în dezvoltarea artei postbelice, nașterea artei pop britanice Dar expresia „art pop” în sine nu a apărut decât doi ani mai târziu, când în Architectural Review din , Lawrence Alloway a vorbit despre utilizarea simbolurilor culturii populare în creația artistică Curând, alți autori au apelat la imagini populare ale societății moderne de consum Expoziția „Tineri contemporani” Grup independent The Independent Group este o asociație de artiști, arhitecți și intelectuali care, din , discută în mod regulat problemele modernismului și culturii populare în interiorul zidurilor Institutului de Artă Contemporană din Londra Aceste discuții au format ideile fundamentale ale artei pop Membrii grupului au inclus Richard Hamilton (n ), John McHale ( - ), Eduardo Paolozzi ( - ), William Turnbull (n ), Lawrence Alloway ( - ), Alison Smithson ( - ) ) și Peter Smithson ( - ) „Expoziția internațională a noii realiști” la Sidney Janis Gallery din New York; Dipticul Marilyn, Andy Warhol; prima expoziție personală a lui Roy Lichtenstein; „giant gamourger”, \las ildenourg „Woa!”, „Big Splash”, David Hockney; Coperta lui Roy Lichtenstein a albumului The Beatles Sergeant Pepper's Lonely Hearts Club de Peter Blake căi necunoscute Stilul „comic” Influența profundă a stilurilor de benzi desenate și a publicității pentru consumatori asupra operei lui Lichtenstein s-a manifestat în tehnici specifice - compoziție luminoasă, sfidătoare, imagine decupată În , a început să picteze uriașe portrete „de benzi desenate”, folosind o tehnică asemănătoare tipografiei – cercuri mari colorate care formează culoarea și nuanța dorită, ca în metoda „benday” Punctele Benday, care amintesc de punctillism sau pixeli, fac parte din procesul de producție a benzilor desenate În benzile desenate și imaginile din ziare, punctele mici sunt plasate aproape unul de altul sau la o anumită distanță pentru a obține culoarea dorită în , la Londra, i-a prezentat publicului pe Peter Blake (n ), Patrick Caulfield ( - ), David Hockney (n ), Derek Boshier (n ) și Allen Jones (n ) Lucrările lor vesele și optimiste erau destul de în acord cu spiritul tânărului muzical „swinging” Londra În America, artiștii care s-au răzvrătit împotriva dominației expresionismului abstract au apelat și ei la imagini materialiste, de dragul atenției unei populații mai largi, fără a neglija metodele tipografice de producere a produselor de artă În , Galeria Sidney Janis din New York a găzduit o expoziție de artă pop, Expoziția Internațională Nouă Realistă Claes Oldenburg (n ) a creat modele mari realiste ale obiectelor de zi cu zi; Roy Lichtenstein ( - ) a pictat imens Majoritatea intelectualilor nu au simțit nici un dezgust față de standardele culturale comerciale, dimpotrivă, le-au luat de bune, le-au discutat în detaliu și le-au perceput ca pe un fapt estetic LawrenceAlloway Portrete de benzi desenate, Andy Warhol ( - ) a devenit cunoscut pentru portretele serigrafiate ale celebrităților și bunurilor de larg consum, iar Robert Rauschenberg ( - ) și Jasper Johns (n ) pentru pictura și sculptarea simbolurilor pieței de masă Condamnare SAU aprobare? Din când în când, arta pop a criticat societatea de consum și uneori și-a susținut ideologia în toate modurile posibile Dar, fără excepție, autorii și-au abandonat propria individualitate în munca lor, creând un stil obiectiv Ei au căutat să inspire privitorul să reevalueze aspectele familiare ale gustului de masă, care anterior au rămas în afara domeniului artei plastice James Rosenquist (n ) și Warhol, bazându-se pe experiența lor în publicitate, au eliminat practic diferența dintre publicitate și artă, creând noi metode nefolosite până acum în creația artistică Pop art nu este un singur stil sau proces; totul este deodată: tipărire tipografică, copiere, pictură, fotografie, colaje, asamblare și din materiale care sunt absolut noi în artă Criticii au fost îngroziți de metodele prin care artiștii transformau astfel de obiecte „de bază” în opere de artă În ciuda asemănării obiectivelor și conceptelor, fiecare artist avea propriile sale metode și planuri Cu toate acestea, până la sfârșitul anilor , arta pop nu a mai șocat publicul, făcând loc altor idei artistice Dar acest stil a fost cel care a ajutat arta să depășească cercul tradițional de elită al cunoscătorilor și să pătrundă în lumea modernă materialistă consumeristă În linia de jos Creații multicolore bazate pe ideologia consumului de masă căi necunoscute Op art (anii ) În toamna anului , revista Time a publicat un articol despre un nou stil artistic bazat pe efecte optice, numind acest fenomen „op art” Uneori a fost numită și „arta retinei”, făcând aluzie la iluziile optice create de lucrări Compozițiile artistice geometrice păreau să se miște în fața ochilor privitorului Un articol din Time spunea: „Jucându-vă cu deficiențele, erorile viziunii umane - aceasta este esența noii tendințe de „artă optică” Pe lângă arta pop care se răzvrătește împotriva expresionismului abstract, op art creează imagini fascinante, atrăgătoare, bazate pe efecte vizuale, folosind toate componentele coșmarului unui oftalmolog Procesul PERCEPȚIEI Inspirați de experiența Suprematismului și Constructivismului, artiștii Op Art au folosit forme și linii geometrice pentru a crea efecte optice Uneori erau doar două culori, alb și negru, sau blocuri de culoare; adesea doar repetarea elementelor plasate în spațiul pânzei, ținând cont de legile perspectivei și percepției vizuale - subtile, aproape imperceptibile, sau strălucitoare, vizibile Unele dintre aceste imagini abstracte păreau să se miște când sunt privite cu atenție Majoritate Fiecare piesă de op art bazată pe formă se bazează pe o teorie a culorii și fiecare culoare este ■ • exista o PROPRIETATE a formei de perceptie Principalii reprezentanți ai acestei strii - * Lpiljet kyailgi in Cho V kotopaya o mulțime de pyaootya? culori, caracteristici fizice și emoționale Victor Vasarely Bridget Riley (n ), care a lucrat în alb și negru mulți ani, reușind PTPFPA TIME „Zebra” de Victor Vasarely, constând exclusiv din dungi curbate alb-negru Expoziție „Mișcarea” în „Galeria Denise” din Paris, prezentând lucrări de artă op și artă cinetică „Mobil roșu”, „Mișcarea în pătrate a lui Alexander Calder”, Bridget Riley op art Bridget Reidy Iluzia unui val în mișcare sau imaginea abstractă a curbelor care se repetă – picturile lui Bridget Riley nu lasă pe nimeni indiferent Timp de mulți ani, Riley a lucrat în alb și negru, experimentând formele, explorând cu atenție efectele dinamice ale fenomenelor optice și derutând privitorul descoperiri neașteptate Ea a căutat întotdeauna să intereseze nu numai desenul în sine, ci și modul în care este perceput După o călătorie în Egipt la începutul anilor , culoarea apare în lucrarea ei Multe dintre picturile ei sunt rezultatul observațiilor și experiențelor ei personale Prima expoziție individuală a lui Bridget Riley O lucrare contemporană care ilustrează principiile artei operaționale, în care liniile alb-negru, curbele și formele geometrice creează un efect optic „Armonia primordială”, Richard Anushkevich; „Doisprezece negri și patru arginti”, Jesús Rafael Soto; „Epuizare galbenă”, Peter Sedley (n ); expoziția Responsive Eye din New York; designerul Larry Aldrich ( - ) creează o rochie inspirată de ideile Op Art, ulterior Riley se duce în instanță pentru încălcarea drepturilor de autor Vega Noir, Victor Vasarely n Natura pentru mine nu este un peisaj, iar dinamismul forţelor vizuale este mai mult un eveniment decât o aparenţă Aceste forțe pot fi reținute considerând culoarea și forma ca fiind esențial esențiale, eliberându-le de tot felul de descrieri și funcții Bridget Riley efectul vizual al mișcării și instabilității în compozițiile lor geometrice; Victor Vasarely ( - ), care a realizat mozaicuri cu efect tridimensional; Raphael Soto ( - ), ale cărui picturi tridimensionale fie au vibrat ușor, fie s-au mișcat efectiv, derutând privitorul Lucrările lui Soto se află la intersecția artei cinetice și op art întâmplări La sfârșitul anilor și începutul anilor au apărut primele „întâmplări” Aceste reprezentări ale artiștilor aveau să fie numite mai târziu „arta spectacolului” Întâmplările sunt uneori văzute ca parte a artei cinetice, o moștenire a dada și a suprarealismului Numele în sine a fost dat acestui fenomen de Allan Kaprov ( - ) într-un anunț despre propria sa performanță în la New York: „ întâmplări în părți” Happening-ul implică participarea privitorului și, deși planificat dinainte, se poate dezvolta ca o improvizație și poate avea loc aproape oriunde Artă cinetică Kinetica înseamnă mișcare Operele de artă cinetică sunt cu adevărat în mișcare, în contrast cu picturile de artă op, mișcarea în care este pur și simplu o iluzie Capodoperele cinetice sunt de obicei construcții tridimensionale construite din mai multe părți conduse de un mecanism intern sau extern În anii și , pe măsură ce arta optică s-a dezvoltat, unii artiști au început să creeze sculpturi mobile Alexander Calder ( - ), George Rickey ( - ) și Jean Tinguely ( - ), lucrând independent unul de celălalt, au creat sculpturi care s-au rotit în vânt sau s-au răsturnat la întâmplare, chiar și una a fost distrusă Pionierii formelor cinetice au fost Duchamp, Gabo și unii constructiviști, dar această direcție a devenit cu adevărat populară abia în anii Unii dintre artiștii kinetisti, precum Soto, s-au angajat în op-art în paralel, iar multe lucrări cinetice constau din forme geometrice simple „Ochiul receptiv” În , Op Art a intrat în atenția publicului american după expoziția Responsive Eye găzduită de Consiliul orașului New York op art Cred că, cu cât îmi antrenez mintea mai mult, cu atât devin mai deschis și pot intra în minte tot mai multe lucruri diferite Bridget Riley ca arta pop Muzeul de Artă Modernă La această primă expoziție au participat Riley, Vasarely, Albers, Richard Anushkevich (n ), Julian Stenchak (n ), Tedeschi (n ) și alții Vizitatorii care admirau noua artă s-au prezentat chiar purtând ținute inspirate de op-art, dar criticii au fost extrem de nemulțumitori cu privire la expoziție, considerând noul stil drept trucuri vizuale inteligente Cu toate acestea, în moda anilor , arta operațională și-a luat locul cuvenit - a fost folosită în tipărire, publicitate, grafică, televiziune, îmbrăcăminte și design interior Dar, în ciuda aprobării publicului și a designerilor, acest stil încă nu a câștigat popularitate în întreaga lume Scopul inițial al Op Art a fost de a înșela ochiul, iar artiștii au făcut eforturi pentru a crea iluzia mișcării Culorile, liniile și formele au fost atent gândite și selectate - nu pentru a crea o anumită dispoziție sau atmosferă, nu pentru a transmite o intriga, ci doar pentru experiența vizuală a privitorului, de dragul efectelor optice complexe Cu toate acestea, nu toți artiștii din această direcție au fost interesați de aprobarea privitorului Bridget Riley, de exemplu, a amenințat că va da în judecată un antreprenor care a îndrăznit să-și folosească munca pentru desenul pe material Și ea a declarat că „comercializarea și o dorință isterică de senzaționalism” amenință lumea artei Reacție entuziastă Ideile de op art au apărut din surse complet diferite Vasarely, de exemplu, a fost un artist grafic, iar cea mai mare parte a lucrării sale are o bază grafică evidentă Picturile sale nu derutează privitorul, ci încântă Pictura lui Riley pare corectă din punct de vedere matematic, deși ea însăși susține că a lucrat întotdeauna intuitiv, dar precis Multe dintre lucrările Op Art derutează, derutează și derutează privitorul În ciuda întregului aspect abstract, uneori elemente recognoscibile fulgeră în aceste picturi - apă, vânt sau foc În materia uscată efecte optice căi necunoscute Minimalism (anii ) În , filozoful britanic Richard Wollheim ( - ) a publicat un eseu numit Minimal Art Și, deși a scris despre pictura pe câmpuri de culoare și dadaism, termenul de „minimalism” a început să fie aplicat în relație cu una dintre formele de artă abstractă care era populară în New York la acea vreme Acest stil neobișnuit a combinat simultan experiența mai multor mișcări artistice din secolul al XX-lea Minimalismul a fost o altă reacție la expresionismul abstract Minimaliștii au căutat să înlocuiască subiectivitatea emoțională cu o abordare rațională imparțială Nu au împrăștiat vopsea pe pânză, dar au lucrat cu o precizie matematică rece Ideea minimalismului era că arta nu ar trebui să înfățișeze sau să imite nimic, ea are propria ei esență Noul stil a luat naștere ca un protest împotriva a ceea ce artiștii considerau a fi extremele îngâmfate ale expresionismului abstract Minimaliștii au susținut noțiunea constructivistă că operele de artă ar trebui să fie realizate din materiale moderne și, prin urmare, au folosit adesea cărămizi, iluminat fluorescent și tablă Demontând arta în căutarea esenței ei în încercarea de a elibera arta de legăturile tradiției și urmând propriile principii fondatoare, minimalistii au descoperit starea originală a materialelor cu care lucrau Folosind cele mai simple forme geometrice și un minim de culoare, au simplificat extrem de compoziție, nepermițând cel mai mic indiciu de manifestare personală Privitorul trebuie să perceapă lucrarea fără a fi distras de obiecte, TIMP PTREPD Expoziția „Șaisprezece americani” de la Muzeul de Artă Modernă prezintă „Pictura neagră” de Frank Ftella Saul LeWitt începe să lucreze la „Structuri”, al căror aspect depinde de percepția privitorului; „Pictura abstractă nr ”, Geinhardt „Diagonala mai (dedicată lui Constantin Brâncuși)”, Dan Flavin – începutul experimentelor cu iluminatul fluorescent, care avea să devină ulterior principala metodă a muncii sale minimalismul compoziție și conținut Majoritatea minimalistilor au lucrat cu forme tridimensionale, unii s-au dedicat picturii, dar amandoi au evitat orice imagini sau iluzii specifice Printre reprezentanții de seamă ai acestei tendințe se numără Frank Stella (n ), Carl Andre (n ), Ellsworth Kelly (n ), Ed Reinhardt ( - ), Dan Flavin ( - ), Donald Judd ( - ), Saul LeWitt ( - ), Robert Morris (n ) și Richard Serra (n ) Idei teoretice Mișcarea a început cu Pictura neagră a lui Frank Stella, care era un ciclu de picturi - dungi negre pe o pânză care nu avea nici un sens sau indiciu ascuns și nu simboliza nimic După cum a declarat el însuși, imaginea este „o suprafață plană acoperită cu vopsea - și nimic mai mult” Lucrarea a fost prezentată pentru prima dată la Muzeul de Artă Modernă Acest showroom alb-negru este o ilustrare clară a minimalismului cu spațiile sale goale, liniile curate și lipsa de detalii A EI Un articol de Robert Morris „Notes on Sculpture - ” apare în revista Artforum, unde încearcă să explice esența minimalismului; „Echivalentul VIII”, Carl Andre Donald Judd începe să lucreze cu plexiglas Scriitorul și filozoful Richard Wollheim a inventat termenul de „minimalism” căi necunoscute Iluminatul poate fi trecut cu vederea, dar, în opinia mea, este o formă de artă la fel de evidentă și directă și o veți înțelege cândva Dan Flavin la New York în , ca parte a expoziției Sixteen Americans Alți artiști au preluat ideea doar transpunând-o în spațiu tridimensional În general, minimalismul este mai mult o teorie decât o practică; nefiind o direcție instituționalizată, a câștigat popularitate în anii și Fiecare artist a interpretat ideologia noului stil în felul său Donald Judd (care s-a opus cu tărie să fie numit minimalist) a creat lucrări abstracte din materiale de construcție, subliniind puritatea culorii, formei, spațiului și evitând în orice fel orice natură iluzorie În construcțiile sale tridimensionale, așa-numitele „obiecte specifice”, el s-a concentrat pe interacțiunea obiectului, privitorului și spațiului înconjurător Carl Andre, sub influența lui Brâncuși și a Stelei, a abandonat autoexprimarea tradițională a artistului: a construit module industriale din cărămidă, metal, plexiglas și lemn, plasându-le în combinațiile matematice corecte Dan Flavin a experimentat cu iluminatul fluorescent timp de treizeci de ani, explorând combinația de formă, culoare și iluminare prin plasarea lămpilor colorate și necolorate pe suprafețe albe Saul Le Witt a început să lucreze cu reliefuri abstracte alb-negru încă din , Reductivism Minimalismul, cunoscut și sub denumirea de „reductivism”, a fost reducerea artei la cele mai simple fundamente pentru a demonstra ideile fundamentale ale universului Prin urmare, nu există loc pentru ambiguitate și aluzii emoționale în ea - în contrast cu expresionismul abstract Pentru minimalisti, arta este mai mult decât pictură si sculptura, dar si materiale noi care transmit concepte moderne, de obicei legate de logica si ordine Dan Flavin și mai târziu Ivan Navarro (n ) au folosit iluminatul electric pentru a schimba percepția asupra spațiului înconjurător Minimalismul este foarte serios: ceea ce vezi este exact ceea ce vezi minimalismul creând structuri geometrice din cele mai simple forme - un cub, o sferă, un triunghi - vopsite în roșu, galben, albastru și negru Sculpturile sale pot apărea logice sau complet iraționale, în funcție de preferințele privitorului În minimalism, ca și în constructivism, spațiul negativ a jucat un rol semnificativ Pânzele, textele și prelegerile monocrome ale lui Ed Reinhardt au avut un impact uriaș asupra dezvoltării minimalismului „cărămizi” În , André a creat opt sculpturi, fiecare făcută din de cărămizi refractare, numite Echivalente Toate sculpturile sunt diferite, dar sunt unite printr-un număr „echivalent” de cărămizi Forma finală din serie, „Echivalent VIII”, este adesea denumită pur și simplu „Bricks” Când lucrarea a fost cumpărată de Galeria Tate în , a provocat un val de indignare, deoarece publicul a simțit că banii contribuabililor sunt cheltuiți extrem de neînțelept CE VEZI Continuând ideile de pop art și ready-made-uri dadaiste, minimalistii au folosit materiale mai familiare lucrărilor de construcții: aluminiu, oțel inoxidabil, cărămidă, placaj, iluminat electric Materialele industriale au depersonalizat lucrarea și nici măcar culoarea nu trebuia să transmită starea de spirit sau sentimentele autorului, ci doar să ajute la distingerea forme si materiale Artiștii și-au arătat uneori interesul pentru geometrie creând lucrări bazate pe concepte matematice, dar au evitat orice informație personală în toate modurile posibile în munca lor Principiu de bază: ceea ce vezi este ceea ce vrei să spui Nu există indicii ascunse, semnificații profunde sau continut emotional În problema naturii artei și a rolului acesteia în societatea artiștilor, reacția privitorului a fost mai interesată decât obiectele de artă în sine Deși mulți au batjocorit și au ridiculizat noul concept, acesta este revoluționar Ceea ce vezi este exact ceea ce vezi Frank Stella Direcția rațională a avut o influență puternică asupra dezvoltării ulterioare a artei, designului și arhitecturii În materia uscată Respingerea rolului social, pretenția și emoționalitatea excesivă Î Conceptualism ( - ) La sfârșitul anilor , termenul „artă conceptuală” a apărut să descrie noi tipuri de creativitate care nu se încadrau în formele de artă acceptate Conceptualismul, numit uneori și „arta ideii” sau „arta informației”, pornește de la principiul că ideea precede forma și, prin urmare, este mai importantă decât materialul, tehnica și măiestria Duchamp, care a pus sub semnul întrebării (și a respins) regulile creativității artistice, poate fi considerat fondatorul conceptualismului, dar în general această mișcare este un rezultat firesc al dezvoltării artei de-a lungul secolului XX - ideile expresioniste ale lui Kandinsky, neoplasticismul, expresionismul abstract, pictură câmp de culoare, minimalism Unirea ideilor Termenul de „artă conceptuală” servește ca un fel de umbrelă pentru o varietate de mișcări artistice: performance, instalații, artă video, land art Ca și în cazul minimalismului, această artă ridică mai degrabă întrebări decât oferă răspunsuri Deoarece aceste două direcții se suprapun, unii artiști sunt considerați reprezentanți ai ambelor Saul LeWitt, de exemplu, se considera un conceptualist, deși mulți consideră că munca lui este minimalistă Însuși numele stilului confirmă teza: orice poate fi numit artă conceptuală - acesta este doar un mod prin care artistul își transmite propriile gânduri către societate Nelimitându-se la formele obișnuite, conceptualiștii și-au prezentat conceptele într-un mod care li s-a părut mai potrivit cu ideea în sine Ideea este mai importantă decât rezultatul final TIMP RELD Yves Klein face celebrul „Salt în vid” „S (albastru Vѳnѳra)", Yves Klein Articol de Henry Flint (n ) „Arta conceptuală” publicat în „Anthology of Random Actions” „Note despre arta conceptuală” de Saul Le Witt explică esența noii arte și diferențele acesteia față de minimalism conceptualismului Ideea în sine poate fi artă; este o verigă a lanțului care duce treptat la o anumită formă Nu toate ideile au nevoie de implementare materială Saul Le Witt Conceptualismul a apărut la sfârșitul anilor A apărut aproape deodată în diferite țări și, în ciuda criticilor acerbe din toate părțile, până astăzi rămâne unul dintre cele mai comune stiluri Majoritatea artiștilor care sunt numiți conceptualiști nu s-au considerat ca atare, nu au creat asociații și nu au emis manifeste Ei pur și simplu au lucrat într-o manieră fundamental diferită, exprimându-și sentimentele și opiniile, ceea ce adesea contravine practicii obișnuite Joseph Beuys ( - ) a avut multe spectacole spectaculoase; Marcel Broodthaers ( - ) a expus obiecte de uz casnic, desene simple, scurtmetraje și structuri tridimensionale; Victor Bergin (n ), scriitor și artist de instalații video; Michael Craig-Martin (n ) a folosit obiecte și materiale gata făcute în munca sa, a predat tineri artiști; Gilbert și George, Gilbert Prosh (n ) și George Passmore (n ), lucrează împreună, numind stilul lor distinctiv „artă vie”; Yves Klein a experimentat IKV În , Klein a inventat o vopsea albastră specială prin combinarea ultramarinului cu alte substanțe, rezultând o culoare strălucitoare pură, pe care a numit-o „International Klein Blue” („International Klein Blue”, sau „ІКВ”) A fost culoarea albastră care a avut timp de secole un anumit sens spiritual: în vremurile premergătoare Renașterii, hainele Fecioarei Maria din tablouri erau pictate cu lapis lazuli; Kandinsky din The Blue Knight considera culoarea ca fiind mistică Klein a acoperit totul, de la pânze uriașe la statui clasice în albastru bogat, ștergând distincția dintre pictură și sculptură Prima expoziție de artă conceptuală în Cultural centrul New Yorkului Gilbert și George creează primele lor „fotografii” Criticul american Lucy Lippard (n ) publică Six Years, detaliind ideile conceptualismului căi necunoscute cu diverse metode de aplicare a vopselei, iar Joseph Kosuth (n ) a explorat natura artei mai mult decât a fost angajat în creativitatea reală PROVOCAREA NORMA CONVENȚIONALE În primul rând, conceptualiștii au pus sub semnul întrebării ideea că un artist ar trebui să creeze orice obiect material Ei au proclamat că produsul final nu este la fel de important ca procesul de creare a acestuia și, prin urmare, competențele profesionale nu sunt legate de creativitate Arta conceptuală s-a manifestat în forme atât de diverse, domenii de activitate complet diferite, a fost influențată de o asemenea varietate de stiluri, încât este extrem de dificil să se determine exact când a apărut, cine a fost creatorul ei și despre ce este vorba Controversa în jurul conceptualismului nu s-a domolit până acum, dar toată lumea este de acord că acest tip de creativitate pune sub semnul întrebării însăși ideea unei opere de artă tradiționale Artiștii conceptuali, precum minimalistii sau artiștii pop, sunt convinși că importanța exagerată dată cândva obiectelor de artă a dus la faptul că arta de elită înghețată a devenit izolată de societate și doar câțiva se pot bucura de ea Conceptualistii au creat arta care nu ar trebui sa fie prezentata in galeriile de arta Munca lor este greu de clasificat: unele par primitive, altele incredibil de profunde și complexe, iar altele de-a dreptul stupide și în mod deliberat Reprezentanții acestei tendințe nu s-au opus războiului și sărăciei, ca mulți artiști ai secolului al XX-lea, dar însăși munca lor a devenit o reflectare a temerilor și anxietăților generate de schimbările politice și sociale În , într-un articol „Note despre arta conceptuală” din revista americană Artforum, Le Witt a definit Arta conceptuală ca un stil care „angajează mintea privitorului mai mult decât vederea sau emoțiile acestuia” El a explicat că „Artă și limbaj” La sfârșitul anului în Marea Britanie, artiștii Terry Atkinson (n ), David Bainbridge (n ), Michael Baldwin (n ) și Harold Harrell (n ), care au predat împreună la Coventry, au creat Grupul de Artă și Limbă” Mai târziu, când alți artiști s-au alăturat grupului, acesta s-a transformat într-o mare asociație de conceptualiști Revista Art-Language pe care au publicat-o a influențat dezvoltarea artei conceptuale în Marea Britanie și America conceptualismului Tot ceea ce este semnificativ în arta contemporană își are originea în conceptualism - artă de instalare, politică, feministă și direcționată social Saul Le Witt chiar şi arta miraculoasă rămâne aşa dacă este definită printr-un concept În această privință, conceptualiștii și-au prezentat adesea ideile în formate neatrăgătoare din punct de vedere vizual, astfel încât privitorul să se poată concentra asupra gândului central al autorului Arta conceptuală a înflorit în anii , dar este încă o mișcare artistică larg răspândită În linia de jos Exprimarea de sine și o nouă formulare a întrebării "ce este arta?" Performanță ( - ) Originară din spectacolele de teatru ale futuriştilor, suprarealiştilor şi dadaiştilor, în special din spectacolele acestora din urmă la Cabaret Voltaire, dezvoltând ideile de „pictură de acţiune” şi întâmplări din anii , arta performanţei este uneori considerată o ramură a conceptualismului Spectacolul a devenit întruchiparea ideii de la sfârșitul secolului al XX-lea: artistul și privitorul depind unul de celălalt În anii , termenul „performanță” a fost folosit pentru a descrie metodele în care artiștii foloseau capacitățile propriilor corpuri pentru a-și prezenta ideile S-au exprimat prin dans, cânt, pantomimă, actorie; spectacolele ar putea avea loc de mai multe ori sau doar o singură dată, într-un anumit loc sau complet aleatoriu, conform unui scenariu pregătit în prealabil sau improvizat În Germania și Austria, performanța este cunoscută sub denumirea de „acționism” Acționismul și-a câștigat cea mai mare popularitate în anii și și, ca și alte forme de artă performanță, este considerat unul dintre aspectele artei conceptuale Fotografie ACȚIUNE Nașterea noii arte a fost foarte influențată de o serie de fotografii realizate în de Hans Namuth ( - ) în timpul lucrării lui Jackson Pollock Fotografiile au devenit cunoscute pe scară largă, dând popularitate ideii de pictură de acțiune, dar în același timp au inspirat mulți artiști să caute noi metode - de exemplu, folosirea întregului corp în munca lor Cam în aceeași perioadă, au avut loc primele întâmplări, mai întâi la New York și apoi în întreaga lume Astfel de spectacole, care au necesitat participarea activă a spectatorului, au devenit curând TIMP PTREPD Hans Namuth Compozitorul John Cage Joseph Beuys Dirijorul Bruce Nauman Leaves photographs organizează primele prime spectacole de pictură de dragul artei Jackson Pollock la Black Mountain College Performance lucrează în Carolina de Nord performanţă performanța apelului Pionierul acestei direcții poate fi considerat artistul conceptual german Joseph Beuys, un fost pilot de vânătoare care a fost grav rănit în al Doilea Război Mondial Din el Toată lumea ar trebui să aibă cincisprezece minute de faimă în viața lor Endyvorhol desfășura acțiuni artistice care reflectau experiența sa personală - o imagine metaforică a omului suferință, care a ridicat probleme sociale și politice serioase în același timp În Marea Britanie, din , Gilbert și George își organizează spectacolele originale, dar nu o numesc spectacol, ci „artă vie” Performanța există sub multe forme, iar una dintre problemele din stadiile sale incipiente a fost caracterul efemer al lucrării: odată terminată, a dispărut imediat Prin urmare, spectacolele erau de obicei fotografiate sau înregistrate pe video Așa s-a răspândit ideea la publicul larg Aceste spectacole, în cea mai mare parte, nu au nevoie de un scenariu, sunt conținut important, nu actorie, deși, desigur, există încă ceva intriga Acțiunile artistice sunt întreprinse nu pentru divertisment, ci pentru a încuraja privitorul să se gândească la viață, societate, politică, psihologie sau alte probleme care îi preocupă pe artiști Unele spectacole sunt o satira asupra societății moderne, altele sunt proteo stom și unii - o lucrare filozofică care pune sub semnul întrebării valorile și modelele de comportament general acceptate Arta performanței este o formă de interacțiune directă între artist și privitor, trezind gândul și străduindu-se mereu să-și schimbe punctul de vedere sau percepția Diverse interpretări ale spectacolelor lui Yves Klein au fost asociate cu pictura În , a acoperit corpurile a trei modele nud cu vopsea sa albastră și, invitându-le, ca niște „perii vii”, să lase amprente ale trupurilor lor pe hârtie albă, numită Fluxus Fluxus este o mișcare de artă care a apărut în Germania în anii Numele înseamnă „pârâu” în latină Artiști, compozitori, designeri au împărtășit părerile dadaiștilor despre „arta vie”, anti-artă Membrii mișcării din Paris, Copenhaga, Amsterdam, Londra și New York au organizat concerte de muzică de avangardă și diverse spectacole Respingând conceptele tradiționale, ei și-au mutat atenția de la opera în sine la experiențele și acțiunile directe ale artistului Stuart Brisley are prima reprezentație în Hyde Park, Londra - Ritual Murder John Lennon ( - ) și Yoko Ono (n ) țin o acțiune publică, „bed-in”, - nu se ridică din pat două săptămâni în semn de protest Gilbert și George, în costume elegante și cu capete vopsite în aur, înfățișează „sculpturi vii”, încet, ca niște roboți, mișcându-se pe melodia „Sub arcade”, simbol al vremurilor grele ale Marii geodlon" împotriva războinicilor depresie căi necunoscute Oamenii tratează arta ca pe ceva ce nu înțeleg, ceva ce nu au un loc în viața lor Tehnologia a devenit o nouă înveliș pentru existența corpului Num June Paik Potențialul de implicare Odată cu apariția primelor computere de acasă în anii , mulți artiști au început să experimenteze cu ele Jeff Wall (n ) a folosit tehnologia digitală pentru a construi scene întregi din fotografii, creând picturi fantastice care păreau destul de realiste (cum ar fi lucrări suprareale) Heath Banting a fondat Irational org în pentru a explora modul în care orice utilizator de internet poate participa la procesul creativ Bill Viola (n ) lucrează în genul artei video, folosind imaginea, lumina și sunetul pentru a transmite idei despre sensul existenței La mijlocul anilor , Dirk Pasmans (n ) și Joan Himeskerk (n ) au creat ■Jodi art coUe-ctive*', sau Jodi org Creațiile lor obraznice și jucăușe sunt alcătuite din jocuri pe calculator, modificate și alterate, animații, grafică, casete de dialog pop-up, iar adresa este în continuă schimbare Peter Stanik (n ) este un artist digital al scenelor din orașul New York, Christophe Bruno (n ) explorează posibilitățile limbajului, iar Jake Tilson (n ) a înregistrat site-ul Cook în („The CookerJ It contine texte, imagini din toata lumea, la dispozitia oricarui utilizator, ca simbol ca arta este accesibila oricui Site-ul este complet dedicat mancarii si pregatirii acesteia, fiecare pagina deschide noi fatete ale acestui tip de creativitate pentru utilizator - există, de asemenea, sunete de gătit și fotografii ale restaurantelor din diverse părți ale lumii și chiar o călătorie virtuală cu trenul până unde sunt pregătite mâncăruri neobișnuite Arta media continuă să se dezvolte și nu se știe în ce se poate transforma în viitor, dacă există o limită a progresului tehnic și a căutării de noi idei creative Astăzi, artiștii își realizează conceptele în cele mai diverse forme, în măsura în care imaginația și posibilitățile le permit arta media Este necesar să se admită incertitudinea în art Haosul se scurge puțin - trebuie să fii pregătit pentru asta ^ Jake Tilson Arta media este abordată de artiști cu educație clasică, designeri grafici și fotografi, specialiști în computer, ingineri de sunet și toți cei care au experiență cu tehnologiile digitale În materia uscată Utilizarea tehnologiei moderne pentru a crea noi forme de artă Glosar Arta abstractă este respingerea deliberată a reprezentării lumii reale în operele de artă Abstracția este o imagine oarecum distorsionată a unui obiect care nu îi imită adevăratul aspect, ci subliniază, în primul rând, percepția lui de către artist Artistul de avangardă este un artist avansat, cu gândire neconvențională, străin de convenții Arta academică este un stil de artă clasic susținut de academiile de artă de stat; a primit cea mai mare răspândire în Franța în secolele XVIII-XIX Vopseaua acrilică este o vopsea cu uscare rapidă în care pigmenții sunt combinați cu un solvent sintetic Alegoria este un complot în care oamenii și evenimentele sunt descrise în formă simbolică Amorf - neavând o formă sau o structură definită Antropometria este un nume inventat de Yves Klein pentru pictura care folosește corpul uman ca pensulă Asamblarea este o operă de artă creată din obiecte sau părți ale obiectelor care au un scop funcțional diferit Puncte „Bendey” - o metodă prin care o imagine este creată folosind puncte color sau alb-negru, care formează culori și nuanțe mai profunde Vanitas (vanitas, lat - „un fleac, vanitate, vanitate”) - un gen de pictură, de obicei o natură moartă, centrul compozițional în care în mod tradițional este un craniu uman, iar obiectele amintesc simbolic de efemeritatea și vanitatea vieții și de aspirațiile deșarte și de inevitabilitatea morții Veristi (din latină verus) - inițial termenul a fost folosit pentru a caracteriza artiștii Romei Antice, care au descris personajele lucrărilor lor cât mai exact posibil, cu toate defectele în aparență - riduri, cicatrici, negi Mai târziu, acesta a fost numele dat unor reprezentanți ai „Noii Materialități”, care s-au străduit pentru o reprezentare exactă a realității, oricât de urâtă și respingătoare era aceasta Glizal (glazura) - aplicarea vopselelor translucide deasupra celei principale pentru a obține o culoare profundă Zgârierea este o tehnică de pictură în care o imagine este creată prin zgârierea printr-un strat de vopsea Umanismul este o viziune optimistă asupra lumii, în centrul căreia se află persoana însuși, experiența, gândurile și speranțele sale adresate lumii Divizionism - puncte sau linii colorate, situate aproape unele de altele, în conformitate cu teoria culorii, astfel încât culorile diferite să se îmbunătățească reciproc atunci când sunt privite de la distanță En plein aig - o lucrare de pictură, realizată în aer liber, în natură, de la început până la sfârșit Spre deosebire de schițele finalizate mai târziu în studio Gen (fr gmrg - tip) - diverse teme în pictură de obicei clasificate ca genuri diferite, dar termenul „pictură de gen” se referă la reprezentări ale scenelor vieții de zi cu zi Impasto - impunerea vopselelor într-un strat foarte gros Quattrocento este un termen general care descrie cultura și arta Italiei în secolul al XV-lea, cea mai notabilă perioadă din istoria Renașterii timpurii Clasicismul este un stil artistic, imitație a artei clasicilor antici Colajul este o tehnică artistică, așezarea diferitelor materiale - bucăți de țesătură, ziare, hârtie - pe o suprafață plană Culorile complementare sunt culorile situate pe părțile opuse ale spectrului Așezate una lângă alta, se întăresc reciproc, devin mai strălucitoare Compoziția este plasarea elementelor individuale într-o operă de artă Contrapost (it contrapposto - opus) - recepția imaginii unei figuri umane, atunci când greutatea corpului este transferată pe un picior de susținere, iar celălalt picior este îndoit la genunchi În același timp, șoldurile și umerii sunt localizați în planuri diferite, capul este relaxat înclinat Această poziție a apărut pentru prima dată în sculptura greacă antică și, mai târziu, printre artiștii renascentist Chiaroscur (it clarobscur - clarobscur) - utilizarea de tonuri profunde pentru a crea efectul unei imagini tridimensionale, un contrast puternic de lumină și umbră glosar Un mobil este o sculptură în mișcare Modernismul s-a născut, ca și realismul, la sfârșitul secolului al XIX-lea, când artiștii și designerii s-au rupt decisiv de trecut, creând noi forme de artă, consonante, în opinia lor, cu modernitatea Aceste tendințe au reflectat opiniile idealiste din societate și credința în progresul tehnologic Mozaic - o imagine formată din bucăți de sticlă colorată sau piatră, prinse cu mortar Pictura monumentală (muralismul) este un tablou foarte mare pictat direct pe peretele unei clădiri Arta naivă (primitivismul) este o pictură copilărească de simplă și sinceră, ale cărei subiecte și tehnică seamănă cu desenele copiilor Obiectele găsite este o mișcare artistică, cunoscută și sub numele de objets trouves Operele de artă sunt obiecte găsite la vânzări sau doar pe stradă și transformate într-un obiect de artă Arta narativă este arta narativă care spune o poveste Naturalismul este o mișcare artistică de la sfârșitul secolului al XIX-lea - începutul secolului XX, inspirată în special de noile idei de științe naturale teoria lui Darwin Reprezentanții săi au considerat ca obiectivul principal o imagine obiectivă, exactă a lumii înconjurătoare Perspectiva inversă - împreună cu perspectiva liniară, un mod de a reprezenta obiecte tridimensionale pe o suprafață plană; distorsiuni de formă care dă impresia că obiectul se apropie de privitor Oniric - asociat cu somnul Pointillismul este o tehnică de pictură în care pe suprafața albă a pânzei sunt aplicate multe puncte colorate minuscule, astfel încât de la o anumită distanță să formeze culoarea dorită de autor Postmodernismul este un termen general care se referă la literatură, arte plastice, filozofie, arhitectură și cultură în general Caracterizează dorința de interpretare individuală; a apărut în anii ca o reacție la modernism Cele două trăsături principale ale sale sunt estomparea granițelor dintre arta înaltă și cultura populară, respingerea oricărei definiții a artei în general Readymade - obiecte de uz casnic preluate din mediul familiar și prezentate sub formă de opere de artă Sans-serif - font, font sans-serif la sfârșitul literelor (franceză sans - „fără”) Sfumato (it sfumare - „dispare”) este o „ceată” ușoară din cele mai subțiri straturi de vopsea pe care unii artiști renascentistes, precum Leonardo da Vinci, le-au aplicat pe pânzele lor pentru a crea semitonuri moi Arta figurativă este cea mai realistă reprezentare a obiectelor recunoscute din lumea înconjurătoare O fotogramă este o imagine fotografică realizată fără utilizarea unei camere Obiectul este așezat pe hârtie fotografică sau film și iluminat în așa fel încât umbra acestuia să cadă pe materialul fotografic Fotorealismul este o mișcare artistică din anii , răspândită mai ales în America A apărut ca o reacție la minimalism și arta abstractă Imaginea pitorească, realizată în acest stil, repetă fotografia până la cel mai mic detaliu Fresca este un tip de pictură în care vopsea este aplicată pe tencuiala udă Frottage este crearea unei imagini a diferitelor suprafețe de relief prin intermediul mișcărilor de frecare ale unui creion neascuțit Index alfabetic DAR Expresionismul abstract , - , , , , , , , , Abstracția , , Artă academică - , , , Academia de Arte Frumoase, Paris , , , , Alvbers, Joseph , Gotic american Câine andaluz (film) , , André, Karl , , Anushkevich, Richard , Art Deco , Art Nouveau , , - Arp, Jean (Hans) , , , Archipenko, Alexandru , , Şcoala Ashcan B Baselitz, Georg Bayer, Herbert , Punctul, Hugo , , Punctul, Giacomo , Banting, Heath , Scoala Barbizon - , , , baroc - , , , , , Baschiat, Jean-Michel , Bauhaus , , , , - , Beckmann, Max Bergin, Victor Beardsley, Aubrey , Burne-Jones, Edward , Bernard, Emile , Bernini, Gian Lorenzo , Blake, Peter , Blake, , , , Bonnard, Pierre Bonner, Rose , Bosch, Hieronymus , Boccioni, Umberto - Boucher, François , , Marriage, Georges , - Ford Brancusi, Constantine , Brisley, Stewart Breton, Andre , , , , Breton, Jules , Breuer, Marsilia Bronzino, Agnolo , Broodthaers, Marsilia , Bruno, Christophe Arta budismului - LA Vasarely, Victor , Vasari, Giorgio , Van Gogh, Vincent , , , , , Van Dyck, Antonin , Vander Weyden, Rogier Van der Leck, Barth , Van Dongen, Kees , , Van Doesburg, Theo , , Van Rysselberge, Theo Van Eyck, ianuarie, Watteau, Jean Antoine , Vexel, Louis , Velasquez, Diego , Marea expoziție (Palat de cristal, Londra, ) Vermeer, ian Veronese, Paolo Vigée-Lebrun, Elisabeth- Louise Arta bizantină - Viola, Bill , Vlaminck, Maurice de , Renaissance , mare , - , , , devreme - , Vorticism Târgul Mondial la Paris ( ) a -a Expoziție Mondială la Paris ( ) Wood, Grant , G Gabo, Naum - , , Hamilton, Richard , Harlem Renașterea - Gaudí, Antonio , Ghiberti, Lorenzo Gilbert și George , , - Hiperrealism - Gleizes, Albert , Gauguin, Paul , , , , , , , , Goyo Hashiguchi Goya, Francisco de , , Goldsworthy, Andy , , Holbein, Hans , Gotic - Gauthier, Theophile , Grecia clasică Art - Greenberg, Clement , Gris, Juan , , Gropius, Walter - Gross, Georg , , , , , , Grupul de artă și limbaj Houdon, Jean-Antoine d David, Jacques Louis , , , Dada , , - , , , , , , , , , , Dali, Salvador , „Mișcarea Artelor și meșteșuguri” De Chirico, Giorgio - , , - De Kooning, Willem , , De Maria, Walter , , Degas, Edgar , , Delacroix, Eugene , , Delaroche, Paul , Delaunay, Robert , , Delaunay, Sonya , Derain, André , , , Judd, Donald , Giotto di Bondone , - , Jones, Jasper , Jones, Louis Milo Johnson, Claude Sargent Johnson, William H Divisionism , , , , Dix, Otto , , Donatello Douglas, Aaron , , Duccio di Buonisegna , , Dufy, Raul , Duchamp, Marsilia , , , , Duchamp-Villon, Raymond , , E Arta egipteană, antică - Eu Yoshida, Toshi Yoshida, Hiroshi , ȘI „Jodi ari colectiv” Jean-Claude Gericault, Theodore , Gerome, Jean-Leon , Pictura de acțiune , Pictură câmp color , - , , , Vopsirea contururilor clareIB- Raportul de aur Epoca de aur a picturii olandeze - Și Impresionism , - , , , , , , , , , , Itten, Johannes La Cabanel, Alexandru , , Kawase, Hasui - , Caillebotte, Gustave Campin, Robert Kandinsky, Wassily , , , , , , , , , Canova, Antonio , , Kaprov, Allan Kara, Carlo , , PO, - Caravaggio , , , Carracci, Annibale Cassatt, Mary de ani Cage, Ioan , Kinetic Art , Kiefer, Anselm , Klee, Paul , , , Klimt, Gustav , , Claude, Lorrain Închide, Chuck , , Klein, Yves , , Klein, Franz Knopff, Fernand Calder, Alexander , Collinson, James , Constable, John , , , Constructivism , , - , , , , , Conceptualism - , , , , Correggio , Kosuth, Joseph Craig-Martin, Michael Crane, Walter , Cubism , - , PO, , , , , , , , , , analitic - sintetic - , , Courbet, Gustave , , , , Couture, volumele , „Școala chiuvetei de bucătărie” L Lalique, Rene Lange, Dorothea , , Lasko, pictura rupestră Le Witt, Sol - , Leger, Fernand , , , Leighton, Frederick , Leonardo da Vinci , , Lichtenstein, Roy , Long, Richard , Land Art - M Magritte, René Masaccio - Motherwell, Robert , , Mayer, Hannes , Macke, august , , Mackintosh, Charles Rennie MacMurdo, Arthur Haygate , Malevici, Kazimir - , - , Omul, Ray, , , /indicatorul Manierism - , Marinetti, Tommaso , Mark, Franz , , , Mark, Albert , Marsh, Reginald Masanobu, Okomura Matisse, Henri , - , Muralismul mexican - , Menge, Anton Raphael , Mendieta, Ana Pictură metafizică (Pit tura metafisic a) - , Metzinger, Jean , , Michelangelo , , , , , , Millais, John Everett , , Millet, Jean Francois , , , , Minimalism , - , Miro, Juan , , Miron , , , Mies van der Rohe, Ludwig Mondrian, Piet - , , Monet, Claude , , Morandi, Giorgio , , Morisot, Berta , Moreau, Gustave , , Moronobu, Hisikawa , Morris, Robert , Morris, William , "Die Brucke" , Moholy-Nagy, Laszlo , Muek, Ron , , Munch, Edvard , , , Moore, Albert , Mucha, Alphonse , - H Nabis Navarro, Ivan „Grup independent” Neoimpresionism - , , NU, Neoclasicismul , - , , , , , , Neoplasticism , , - , , , , Neoexpresionismul - Nietzsche, Friedrich „Noua Asociație a Artiștilor” Noua materialitate - New Media Art , - Grupul „New Savages” , New York School Newman, Barnett , - O Oldenburg, clasa , Op-art - Orozco, José Clemente - Orfism , , Ohara, Oblique P Paik, Nam iunie , , Paris Salon , - , , , Parmigianino , Pevzner, Antoine , Penk, A R Ashes, Samuel John Prima expoziție internațională de artă modernă din America (New York, ) Artă primitivă - Performance - Peterson, Denis , Pictura rupestră - Picabia, Francis , Picasso, Pablo - , , , , , , Pissarro, Camille , , , , , , Pissarro, Lucien , Polykleitos Pollock, Jackson - , Pontormo, Jacopo da , , Pop Art - , , , , , , Postimpresionismul , - , Postmodernism Praxiteles „Frăția prerafaelită” - , , Pointillism , , Poussin, Nicolas , Puvis de Chavannes, Pierre , , R Riley, Bridget - Ruskin, John , - Russell, John Peter Rauschenberg, Robert Raphael , , , Realism, - , , , , , , Reynolds, Sir Joshua , Reinhardt, Ed , , Ruisdael, Salomon van Rijn , Rembrandt van Rijn , , Renoir, Auguste , , Rivera, Diego , Regionalism, - Rietveld, Gerrit , Rodchenko, Alexander - Roy, Pierre , Rococo - , , Romantism - , , Rossetti, Dante Gabriel , , Rossetti, William Michael Rothko, Mark , - Rubens, Peter Paul , Rouault, Georges , , Futurismul rusesc Russolo, Luigi , DIN Salle, David Saraku, Tosusai - Sarto, Andrea del , Salon of Independents , , Salonul de toamnă , , , „Salonul proscrișilor”, Paris b, „Forma liberă” , Bazilica Sf Petru, Roma Severini, Gino , Sehgal, George Sezaburo, Watanabe , Cezanne, Paul - , - , , , , Seurat, Georges , , Serusier, Paul Secesionism , Siqueiros, David Alfaro - Simbolism , - , , , , , , , , Shin hanga - Shinsaku hanga IZ Shinsui, Ito IZ, Sintetism , Signac, Paul , , Sisley, Alfred , , Smith, David, , Robert - Sawyer, Raphael , Soto, Jesus Raphael , Realism socialist , , - Realism social , - , Stanik, Peter , Sun, Still, , , , , „Stil”, - Suprematism - , , , , Grupul „Supremus” Suprarealism , , , , - , , , T Tatlin, Vladimir - Teozofia , Turner J M W , , Tilson, Jake , Tiffany, Louis Comfort , Titian , Toulouse-Lautrec, Henri de de ani, , Tzara, Tristan , Tiepolo, Giambattista , La Wilde, Oscar , Whistler, J E M , , Ukiyo-e - , , - , Wall, Jeff Warhol, Andy , , , , , Utamaro, Kitagawa Uccello, Paolo , F Falcone, Etienne Maurice Feininger, Lionel , Phidias, , - Flavin, Dan , , Flaxman, Ioan Fluxus , , Fauvism , - , , , , Fotorealism , Fragonard, Honoré , Frankenthaler, Helen Friedrich, Caspar David , Futurism - , , , , , , , , X Hals, Frans , Hanson, Duane , Hunt, William Holman , , , Hartlaub, Gustav Friedrich Harunobu, Suzuki , Helnwein, Gottfried Hiroshige, Ando , Hobbema, Meindert Hockney, David , , Hokusai, Katsushika , Holt, Nancy , , Hopper, Edward , Hofmann, Hans , , Happening - H „Pictura neagră” , - W Shad, Christian , Chamfleury Shann, Ben Chardin, Jean-Baptiste Simeon , Catedrala Chartres , , Schwabe, Carlos Schwitters, Kurt , , Schnabel, Julian , , Schrimpf, Georg , , E Expresionism - , PO, , , , , , , , ElLissitzky , , Ingres, Jean Auguste Dominique , Ernst, Max , , , Estes, Richard , Estetismul , eu Yavlensky, Alexey von , Tipărit japonez , , BBC X Copyright © Quercus Editions Ltd Intitulat inițial ART IDE AS YOU REAL TREBUIE SĂ ȘTIȚI Publicat prin acord cu Quercus Editions Ltd (Marea Britanie) Text: Susie Hodge Design: Patrick Nugent Susie Hodge este artistă, critic de artă și istoric de artă, autoarea a peste de cărți despre artă, inclusiv monografii despre impresionism, arta victoriană, arta egipteană antică, Pablo Picasso și Claude Monet S Hodge este membru al Societății Regale de Arte și ține prelegeri în întreaga lume Hodge, Susie Х art de idei despre care trebuie să știi — Per din engleza M Alexandrova — M : Phantom Press, - p Arta a fost întotdeauna o oglindă care reflectă epoca Misterioși și misterioși, arta i-a derutat pe oameni, confuzi, încântați, speriați, chiar revoltați Arta este o formă de comunicare, decorarea casei, culte religioase, propagandă, interpretare a realității și exprimare a emoțiilor Această carte reprezintă aproximativ de idei de bază care au fost întruchipate în artă din timpurile preistorice până în zilele noastre Maeștri din diferite timpuri, culturi și țări au creat o mare varietate de stiluri și imagini, cele mai semnificative dintre ele, care au schimbat nu numai arta în sine, ci și lumea, sunt incluse în această carte Totul este aici: de la pictura primitivă la ultimele tendințe, de la Renaștere la avangardă După această carte, va fi posibil să privim arta dintr-un unghi diferit, mult mai larg Susie Hodge ARTĂ de idei despre care trebuie să știți Traducere Maria Alexandrova Editor Igor Alyukov Corectori Olga Andryukhina, Victoria Ryabtseva Director al editurii Alla Steinman Semnat pentru publicare pe martie Format x / Imprimare offset Comanda nr Tiraj de exemplare Căști „NewBaskervilleC” Editura „Phantom Press”: Licență pentru activități editoriale cod serie ID Nr din data de Moscova, Sf Novodmitrovskaya, A, Telefon: ( ) - - E-mail: phantom@phantom-press ru Site: www phantom-press ru Imprimat în deplină conformitate cu calitatea aspectului original electronic furnizat și în JSC „Yaroslavl Polygraph-Combine” , Yaroslavl, st Libertate, iapk arvato ISBN - - - - © M Aleksandrova, traducere, © Phantom Press, design, ediție, Pentru întrebări legate de implementare, vă rugăm să contactați: Clubul de carte ZAO Birou: Moscova, str Bakuninskaya, , clădirea Adresă poștală: , Moscova, căsuța poștală , telefon cu mai multe canale: + ( ) - - e-mail: club @club ru www club ru arta primitiva Arta Egiptului Antic arta clasica greaca Arta budistă Arta Bizanțului gotic Renașterea timpurie Înalta Renaștere Manierism Stil baroc Epoca de aur a picturii olandeze Rococo Neoclasicismul Romantism Academism Ukiyo-e Frăția Prerafaelită Realism Impresionism Simbolism și estetism Post impresionism neoimpresionism Art Nouveau și Secesionism fauvism Expresionism Cubism Futurism Xing hanga Dadaismul Suprematism Constructivismul neoplasticism Bauhaus pictura metafizică Renașterea Harlem Muralismul mexican Noua materialitate Suprarealism Realism social Expresionism abstract Culoare Zero Pictură Pop Art El-art Minimalism Conceptualismul performanţă Land art Neoexpresionism hiperrealism arta media presa pnantom ISBN - - - - e-carte www phantom-press ru